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M.    P.-V.    GALLAND 


L'ENSEIGNEMENT    DE  L'ART   DÉCORATIF 


(DEUX)KME     F.  T     D  ER  K 1 ER     ARTICLE*. 


II 


'est  en  1873,  —  nous  l'avons  vu,  —  que 
M.    Galland   fut   nommé  professeur  de 
composition    décorative    à    l'Ecole    des 
Beaux-Arts2.    M.    Eugène     Guillaume, 
alors  directeur  de  cet  établissement,  prit  l'initia- 
tive de  cette  mesure  dont  il  convient  d'autant  plus 
de  lui  faire  honneur  qu'elle  souleva  tout  d'abord 
d'assez  vives  récriminations,  et  valut  à  notre  artiste 
l'accueil  le  moins  encourageant  de  la  part  de  plu- 
sieurs de  ses  nouveaux  collègues.  Aujourd'hui  que 
M.  Galland  est  sorti  triomphant  de  ces  obstacles, 
et  que  ses  doctrines  se  sont  si  bien  imposées  qu'elles 
se  trouvent  aujourd'hui  consacrées  par  l'organisation 

1 .  Voy.  Gazette  des  Beaux- A  rts,  2e  période,  t .  XXXVII,  p.  193. 

2.  A  ce  propos  nous  reclifierons  une  légère  erreur  qui  s'esl 
glissée  dans  notre  précédent  article.  M .  Galland  n'est  pas, 
comme  nous  l'avons  dit,  représentant  de  l'Administration  au- 
près des  Manufactures  nationales,  il  est  membre  de  la  Com- 
mission de  perfectionnement  de  la  manufacture  de  Sèvres  et 
directeur  des  écoles  des  Gobelins  et  des  travaux  d'art  dans  la 
même  manufacture. 
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de  1'  «  enseignement  simultané  des  trois  arts  »,  on  a  peut-être  oublié 
l'opposition  acharnée  qui  fut  faite  à  la  création  de  son  cours.  11  n'est 
pas  inutile  de  la  rappeler  ici. 

A  cette  date,  l'enseignement  île  l'École  des  Beaux-Arts  venait  à 
peine  de  subir  les  importantes  réformes  du  décret  de  1863  qui,  en 
formanl  les  ateliers,  dernier  mot  de  la  centralisation,  avaient 
concentre  dans  la  main  des  professeurs  et  de  l'Académie  la  direction 
complète  des  études.  Or,  dans  le  programme  adopté,  et  qui  semblait 
répondre  aux  exigences  officielles  les  plus  étendues  (fu'on  pût  con- 
cevoir alors,  que  venait  faire  un  cours  de  composition  décorative? 
«  A  quoi  bon,  s'écrièrent  en  chœur  les  professeurs  de  l'École,  à  quoi 
bon  un  tel  enseignement?  N'y  suffisons-nous  pas?  Chacun  de  nous  ne 
donne-t-il  pas  à  ses  élèves  les  notions  spéciales  à  son  art,  de  peinture 
aux  peintres,  d'architecture  aux  architectes,  de  sculpture  aux  sculp- 
teurs? Quel  besoin  de  confier  à  un  nouveau  maître  qui  n'est,  au  même 
degré  que  nous  ni  peintre,  ni  sculpteur,  ni  architecte,  un  cours  spécial 
de  décoration,  alors  que  chacun,  de  notre  côté,  nous  en  distribuons 
les  éléments  à  nos  élèves,  peintres,  architectes  ou  sculpteurs?  » 

A  cela,  il  eût  été  permis  de  répondre  :  «  Non,  ces  leçons  auxquelles 
vous  croyez  suffire,  vous  ne  les  donnez  pas  !  Non,  vous,  professeur  de 
peinture,  vous  n'apprenez  pas  à  vos  élèves  les  difficultés  et  les 
ressources  de  la  décoration  murale,  l'art  de  varier  les  motifs  selon  le 
caractère  des  monuments,  selon  la  proportion  et  la  forme  des  sur- 
faces. Non,  vous,  professeur  d'architecture,  vous  ne  vous  souciez  pas 
davantage  d'enseigner  comment  il  convient,  en  construisant  un 
monument,  de  prévoir  le  rôle  destiné  aux  peintres  et  aux  sculpteurs, 
d'entrer  avec  eux  en  association  étroite  pour  le  choix  des  sujets, 
la  l'orme  des  ornements  dont  les  moindres  détails  contribuent  à 
l'harmonie  de  l'ensemble!  Et  vous,  sculpteurs,  vous  ne  songez  pas 
non  plus  à  dire  dans  vos  ateliers  l'importance  de  la  partie  architec- 
turale dans  le  concert  où  vos  élèves  seront  appelés  à  jouer  un  rôle, 
ni  comment  ils  doivent  s'astreindre  à  effacer  au  besoin  leur  person- 
nalité pour  laisser  toujours  en  relief  le  caractère  de  l'édifice.  » 

Ces  difficultés  auxquelles  se  heurta  M.  Gallandlors  de  la  création 
de  son  cours  de  composition  décorative  à  l'École  des  Beaux-Arts,  se 
trouvent  constatées  dans  la  déposition  faite  par  lui-même  devant  la 
commission  d'enquête  sur  les  industries  d'art  en  1883.  L'éminent 
professeur  s'exprimait  ainsi  :  «  Si,  à  mon  arrivée  à  l'École  des 
Beaux-Arts,  je  n'ai  pas  trouvé  une  bienveillance  générale,  je  n'ai  eu, 
du  moins,  qu'à  me  louer  tout  d'abord  de  M.Guillaume,  alors  directeur, 
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auquel  on  doit  toute  l'initiative  dans  l'ordre  des  idées  qui  dous 
préoccupent  aujourd'hui,  puis  de  M.  Dubois  qui  lui  a  succédé  et 
auprès  duquel  j'ai  trouvé  les  mêmes  sympathies,  et  enfin  de 
MM.  Gérôme,  Yvon,  Lehmann,   Hébert  et  Cabanel,    professeurs  à 


KTUDE     POUR 


COMPOSITION     DE     «    SAINT-DENIS    »    AU     PANTHÉON,     l'An     P. -Y. 

(Fac-similé  (l'un  dessin  de  l'artiste.) 


GALLAND. 


l'École.  Je  suis  heureux  d'ajouter  ici  qu'en  dehors  de  l'École  dos 
Beaux-Arts,  j'ai  rencontré  chez  M.  Louvrier  deLajolais,  directeur  de 
l'École  des  Arts  décoratifs,  un  grand  et  vif  désir  de  me  voir  réussir.  » 
Bien  entendu  l'opposition  ne  se  manifestait  pas  à  l'égard  de 
la  personne  de  M.  Galland,  sj'mpathique  à  tous  et  dont  on  reconnais- 
sait le  remarquable  talent,   mais  à  l'égard  du  principe  même   de 
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l'enseigne ut  qu'il  représentait.  On  lui  disait  par  exemple  :  «  Nous 

n'admettons  pas  votre  enseignement  à  l'École;  nous  l'y  trouvons 
déplacé.  On  n'enseigne  pas  le  goût.  »  Il  y  avait  là  un  malentendu 
('•vident.  En  effet  le  nouveau  professeur  était  chargé  d'enseigner 
aux  sculpteurs,  les  éléments  de  l'architecture,  afin  de  leur  apprendre 
à  accepter  les  données  de  l'architecte;  aux  peintres  à  se  soumettre 
aux  principes  de  construction  et  à  se  mouvoir  dans  le  cadre  des  sur- 
faces à  orner.  Cette  sorte  d'enseignement  n'étant  pas  donné  à  l'Ecole, 
la  lacune  apparaissait  surtout  flagrante  quand  on  demandait  dans  les 
ateliers  de  concourir  pour  certains  sujets,  comme  une  cariatide  par 
exemple.  Or,  qu'est-ce  qu'une  cariatide?  C'est  un  composé  de  sculpture 
et  d'architecture  qui  se  termine  par  une  base  et  dont  le  couronne- 
ment est  un  chapiteau.  Sur  la  base,  d'une  forme  déterminée,  les  pieds 
de  la  statue  doivent  trouver  place,  et  cette  condition  oblige  à  donner 
à  la  figure,  une  certaine  forme  architecturale,  de  la  rigidité,  de  la 
grâce  ou  de  la  force,  mais  surtout  un  caractère  qui  soit  en  parfait 
accord  avec  le  monument  dont  elle  fait  partie  intégrante.  De  même  le 
chapiteau  est  un  lien,  un  intermédiaire,  entre  la  partie  animée  et  le 
reste  de  l'édifice.  Par  conséquent,  une  cariatide  est  un  motif  de 
sculpture  d'un  genre  tout  à  fait  spécial.  Pour  l'établir  il  faut  une 
interprétation  ;  cette  interprétation  l'enseignait-on  à  l'Ecole  des 
Beaux-Arts  dans  les  ateliers  de  sculpture?  Non.  Le  cours  de 
M.  Galland  devait  y  pourvoir.  Pour  la  peinture  c'était  bien  une  autre 
affaire!  Non  seulement  il  n'existait  pas,  à  l'Ecole,  d'ateliers  pour 
apprendre  la  partie  purement  ornementale,  mais  l'on  n'enseignait 
nulle  part  aux  élèves  peintres  les  éléments  d'architecture  dont  ceux-ci 
ont  cependant  constamment  besoin  pour  les  compositions  murales.  A 
l'heure  qu'il  est.  la  plupart  de  nos  artistes,  même  les  plus  en  renom, 
ne  savent  pas  établir  la  perspective  de  leurs  tableaux. 

Ce  sont  là  des  vérités  d'ordre  courant,  proclamées  par  tous  les  esthé- 
ticiens. Yiollet-le-Duc,  notamment,  lésa  exposées  avec  une  éloquence 
triomphante.  On  les  retrouve  aujourd'hui  dans  la  plupart  des  livres 
où  il  est  traité  des  beaux-arts.  Et  cependant,  en  dépit  du  bon  sens, 
en  dépit  de  la  raison  et  du  goût,  on  voit  ces  vérités  méconnues  et  violées 
dans  la  pratique.  Il  est  de  toute  évidence  pourtant,  et  il  n'y  a  pas  à 
insister  sur  ce  point,  qu'une  peinture  insérée  dans  un  trumeau  et  fai- 
sant corps  avec  la  muraille,  —  que  ce  soit  dans  un  appartement  ou 
dans  un  palais,  —  ne  peut  être  assimilée  à  une  peinture  de  chevalet, 
laquelle  n'est  soumise  à  aucune  condition  architecturale,  et  n'a  ni  une 
bordure  imposée,  ni  l'obligation  d'une  tonalité  réglée  par  l'harmonie 
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spéciale  du  milieu  où  elle  est  placée.  A  cet  égard,  aucun  malentendu 
ne  saurait  être  toléré,  et  il  importe  que  nulle  équivoque  ne  subsiste. 
La  peinture  décorative  et  la  peinture  de  chevalet  sont  deux  genres 
totalement  distincts,  ayant  des  lois  à  part,  une  technique  différente, 
et  l'artiste,  qui  est  passé  maitre  dans  celle-ci,  peut  ignorer  complè- 
tement les  plus  simples  règles  de  celle-là.  Non  seulement  la  première, 
obligée  de  respecter  les  exigences  de  l'architecture,  voit  sa  liberté 


PAROLE,     MOTIF     DBC011AT1F     PAR     l'.-V.     GALLAND. 

(Fac-similé  d'une  élude  de  l'artiste.) 


dominée  au  point  de  vue  de  la  forme  et  de  la  composition,  mais  aussi 
au  point  de  vue  de  la  couleur.  Oh  !  loin  de  nous  toute  pensée  de  dog- 
matiser en  traçant  le  programme  de  ce  qui  est  ou  de  ce  qui  n'est  pas 
permis  à  la  peinture  décorative  !  Nous  savons  trop  ce  que  valent  les 
présomptueuses  et  vides  théories  des  grammairiens  de  l'art,  et  com- 
ment le  génie  renverse  et  renouvelle  d'une  époque  à  l'autre  de  soi- 
disant  immuables  formules.  Mais  enfin,  n'est-il  pas  manifeste,  —  eten 
cela  la  logique  n'est-elle  pas  d'accord  avec  le  goût,  avec  la  tradition, 
avec  la  raison,  —  qu'une  peinture  destinée  à  orner  une  surface  est 
soumise  à  quelques  obligations  fondamentales  ?  Est-ce  trop  lui  deman- 
der, par  exemple,  que  d'exiger  qu'elle  n'aille  point  à  rencontre  des 
dispositions  architecturales,  qu'elle  se  pénètre  autant  que  possible 


xxxvm. 
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de  L'esprit  de  la  construction,  qu'elle  se  tienne  à  son  rang  sans  cher- 
cher à  en  sortir,  qu'elle  ne  simule  point  des  villes  ou  des  ouvertures 
de  nature  à  troubler  notre  œil  en  faisant  douter  de  sa  solidité? 
N'est-ce  pas,  au  contraire,  le  premier  devoir  d'un  décorateur  de  se 
laisser  guider,  dans  l'invention  de  ses  motifs,  par  les  irrégularités 
mêmes  de  la  surface  dans  laquelle  il  doit  les  enfermer,  sans  essayer 
de  dissimuler  les  supports  essentiels  de  l'édifice  sous  des  groupes  de 
figures,  de  trophées*  etc.?  C'est  ce  que  certains  maîtres  ont  admi- 
rablement su  observer,  notamment  Raphaël  et  Michel-Ange  dans 
leurs  peintures  du  Vatican.  Il  est  de  règle  encore,  et  pour  les  mêmes 
raisons  d'harmonie,  de  calculer  l'effet  de  la  couleur  et  son  intensité 
selon  la  place  qu'occupe  la  peinture  et  d'où  elle  sera  vue  parles  spec- 
tateurs, selon  la  qualité  de  la  lumière,  l'ombre  portée  par  les  piliers 
ou  les  corniches,  la  vigueur  ou  la  légèreté  de  l'architecture.  La 
franchise  dans  les  colorations,  une  facture  simple  et  large,  presque 
jamais  de  tons  neutres,  des  masses  bien  équilibrées,  pas  de  trompe- 
l'œil  serrant  de  près  la  nature,  ni  de  modelé  précieux  et  délicat 
comme  dans  les  tableaux,  voilà  quelles  sont,  pour  cette  forme  d'art, 
les  lois  consacrées  par  l'expérience  et  le  bon  sens. 

L'art  décoratif  a-t-il  été  enseigné  autrefois  en  Egypte,  en  Grèce 
ou  à  Rome?  Nous  n'en  savons  rien,  mais  ce  qui  est  certain,  c'est  que 
toutes,  ou  presque  toutes  les  oeuvres  de  l'antiquité  portent  ce  carac- 
tère suprême  d'élégance  et  de  justesse  dans  le  goût  où  se  révèle  le 
respect  de  ces  lois.  Qu'il  s'agisse  d'une  peinture  ornant  les  murailles 
d'une  maison,  comme  on  en  trouve  à  Pompéi,  ou  qu'il  s'agisse  d'un 
objet  quelconque,  d'un  meuble,  d'une  table  ou  même  d'un  ustensile 
de  cuisine,  toujours  nous  remarquons  une  merveilleuse  concordance 
entre  le  choix  de  l'ornement  et  les  proportions  de  l'objet,  toujours 
nous  constatons  une  étonnante  appropriation  du  décor  à  l'usage 
pratique  du  meuble  décoré  et  au  besoin  qu'il  exprime.  Qu'un  orfèvre 
grec  exécute  un  vase,  je  suppose,  il  s'arrangera  pour  que  le  bec  de 
ce  vase,  avant  tout,  déverse  bien,  pour  que  ses  anses  se  manient 
aisément,  et  il  ne  songera  qu'ensuite  à  relever  ces  mérites  pratiques 
par  le  prestige  de  la  beauté.  Qu'il  compose  un  plateau  aux  extrémités 
duquel  il  cisèlera  une  fleur  qui  s'épanouit,  cette  fleur  sera  là  pour 
permettre  de  saisir  l'objet.  Considérez  la  maison  grecque,  avec  son 
seul  étage,  son  support  isolé,  sa  colonne  toujours  légère,  parce  qu'elle 
n'a  rien  à  supporter;  voyez  la  coloration  des  murailles,  comme  elle 
esl  bien  entendue,  avec  le  soubassement  noir  pour  faire  ressortir  les 
gaietés  de  la  claire  lumière  sur  les  arbustes  et  les  fleurs  garnissant 
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l'impluvium,  avec  le  fond  jaune  des  premiers  panneaux  latéraux 
envoyant  dans  l'intérieur  un  reflet  joyeux  et  brillant,  enfin  avec  Le 
plafond  aux  tons  blancs  et  bleus  pour  envelopper  le  tout  dans  une 
harmonie  générale!  Et  quelle  liberté,  quelle  variété  dans  l'invention 
des  moindres  motifs  d'ornements  !  Que  de  conceptions  imprévues, 
originales,  déterminées  par  un  désir  personnel  du  propriétaire  ou 
une  nécessité  de  construction!  L'homme,  ses  habitudes,  ses  mœurs, 
sont  rappelés  à  tout  instant  par  un  détail  particulier  et  caracté- 
ristique. 

Il  y  eut  un  temps  où  ces  belles  qualités  de  logique  dans  le  décor 
firent  l'honneur  et  la  gloire  de  notre  art  de  France,  et  que  d'exem- 
ples n'en  pourrait-on  pas  citer  au  moyen  âge  ?  Mais  où  sont  les  neiges 
d'an  tan? 

A  l'heure  actuelle  tout  le  monde  convient  que  la  rhétorique  d'une 
mythologie  surannée  obscurcit  presque  toujours  la  signification  du 
décor  sans  que  pour  cela  peintres  et  sculpteurs  se  résolvent  à  faire 
un  effort  sincère  pour  enrayer  le  mal.  Interrogerons-nous  les  archi- 
tectes ?  Presque  tous  nous  diront  que  ce  sont  les  peintres  et  les 
sculpteurs,  par  leur  ignorance  des  principes  décoratifs  ou  par  la 
vanité  exagérée  qu'ils  mettent  à  vouloir  faire  prédominer  leur  note 
dans  l'orchestration  générale,  qui  sont  la  cause  de  notre  décadence. 
Interrogerons-nous  les  peintres  et  les  sculpteurs?  Ils  nous  répondront 
que  c'est  la  faute  aux  architectes.  Viollet-le-Duc  disait  :  «  Il  faut 
reconnaître  que  dans  la  plupart  de  nos  monuments  modernes  le  parti 
décoratif  est  pris  au  rebours.  Les  façades  s'étalent  splendides,  cou- 
vertes d'ornements  ;  on  cherche  des  effets  décoratifs  surprenants 
dans  la  conception  des  vestibules  et  escaliers  ;  tout  ce  préambule 
pour  conduire  les  gens  dans  des  salons  relativement  mesquins.  Vous 
avez  vu  des  colonnes  se  dresser  devant  les  façades,  vous  avez  traversé 
des  péristyles,  d'un  effet  majestueux,  des  escaliers  féeriques,  couverts 
par  des  coupoles  ornées  de  sculptures,  etc.  Après  ce  développement 
imposant,  qui  vous  fait  supposer  des  galeries  pouvant  rivaliser  avec 
celles  des  hôtels  Lambert,  ou  du  Maine,  ou  Mazarin  ou  du  palais 
Farnèse,  que  trouvez-vous  enfin?  Des  appartements  très  ordinaires 
comme  dispositions  générales,  mais  où  l'on  a  prodigué  les  dorures 
aux  portes,  les  fausses  boiseries,  des  tentures  d'un  effet  mesquin,  et 
tout  un  mobilier  de  brimborions  qui  sentent  le  boudoir  de  la  femme 
entretenue.  Moins  de  majesté  à  l'extérieur,  plus  de  dignité  et  de 
véritable  richesse  à  l'intérieur  sembleraient  plus  conformes  aux 
principes   de  la  véritable  décoration...  Et  que  dire  de  ces  ordres 
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fastueux  de  pilastres  qui  se  développent  entre  les  étages  supérieurs 
de  nos  maisons,  et  qui  reposent...  sur  des  boutiques1!  » 

Voilà  pour  L'œuvre  de  l'architecte.  Et  comment  s'étonner  si  la 
maison,  étant  construite  de  la  sorte,  la  décoration  intérieure  des 
peintres  et  des  sculpteurs  s'en  ressente?  Ceux-ci  non  plus  n'ont  guère 
d'autre  souci,  dans  cette  orchestration  cacophonique,  que  déjouer 
leur  partie  le  plus  bruyamment  possible,  sans  accord  entre  eux,  et 
croyant  faire  merveille  s'ils  accaparent  l'attention  au  détriment  du 
voisin.  Nulle  préoccupation,  d'ailleurs,  de  l'ensemble;  fine  indiffé- 
rence absolue  pour  la  concordance  de  leur  œuvre,  au  point  de  vue  de 
la  tonalité,  et  même  parfois,  au  point  de  vue  des  proportions,  avec 
remplacement  qui  lui  est  assigné.  En  1859,  Beulé  écrivait  avec 
raison  :  «  Aujourd'hui  presque  tous  les  artistes,  lorsqu'on  leur 
demande  un  plafond,  se  contentent  de  peindre  chez  eux  un  tableau 
de  la  grandeur  voulue.  L'acquéreur  sera  libre  de  le  placer  où  il  lui 
plaira,  droit  ou  renversé.  Il  est  vrai  qu'il  peut  le  décrocher  plus  tard, 
et  le  remettre  dans  sa  position  naturelle.  »  On  peut  en  dire  autant 
des  sculpteurs  d'à  présent  qui  ne  semblent  pas  davantage  se  douter 
que  la  qualité  dominante  de  leur  art,  dans  ses  applications  à  l'archi- 
tecture, c'est  une  intime  liaison  avec  les  formes  de  cette  architecture, 
et  sa  participation  à  ces  formes.  Eux  aussi  ont  oublié  les  principes 
essentiels  de  leurs  devanciers  du  moyen  âge,  qu'on  pourrait  résumer 
de  la  façon  suivante  :  1°  Toute  composition  enserrée  dans  un  enca- 
drement bien  défini,  dans  des  tympans,  dans  des  panneaux,  dans 
des  frises,  doit  céder  le  pas  au  contour  qui  est  la  ligne  maîtresse  et 
marque  les  divisions  principales  de  l'édifice  ;  2°  tout  motif  de  sculp- 
ture qui,  au  lieu  d'être  circonscrit  par  un  entourage  ferme,  rigide, 
se  profile  sur  un  fond,  sur  un  vide,  sur  le  ciel,  doit  présenter  une 
silhouette  caractéristique,  conforme  au  style  du  monument,  que  ce 
soit  un  haut  relief,  une  statue  ou  un  groupe,  et  avoir  un  parti  pris 
de  fermeté,  d'opposition,  de  vérité.  L'importance  de  ces  deux  lois 
décoratives,  on  la  comprend  aisément  quand  on  regarde  les  portes 
richement  illustrées  de  nos  belles  cathédrales,  dont  les  linteaux,  les 
tympans,  les  jambages,  les  voussoirs  de  décharge  sont  si  nettement 
accusés  par  les  dispositions  ornementales  que  chaque  figure  est  un 
morceau  de  pierre  dont  la  fonction  est  utile  et  définie.  Que  loin  de 
cette  discipline,  sont  aujourd'hui  nos  sculpteurs  dont  les  œuvres 
destinées  aux  monuments  sont  faites  comme  pour  un  musée!  Combien 

t.  Viollet-le-Duc,  Entretiens  sur  V Architecture,  p.  211. 
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aussi  est  en  pétard,  sous  ce  rapport,  L'éducation  des  amateurs  actuels 
el  de  messieurs  les  membres  «les  commissions  officielles,  à  qui  incombe 
la  responsabilité  des  commandes  artistiques  et  qui  n'ont  pas  la 
moindre  idée  'les  conditions  d'unité  et  d'ordonnance  qu'il  faudrait 
obtenir.  Ce  qui  se  passe  présentement  pour  la  décoration  de  l'Hôtel 
de  Ville  de  Paris  est  la  démonstration  de  cette  lamentable  inexpé- 
rience! 

Des  considérations  qui  précèdent  et  qu'il  est  inutile  d'étendre 
davantage  nous  pouvons  conclure,  que  si  le  cours  de  composition 
décorative  dont  a  été  charge  M.  P. -Y.  Galland,  en  1873,  a  une  si 
parfaite  raison  d'être,  on  ne  peut  guère  comprendre  l'opposition 
qu'il  rencontra  parmi  les  professeurs  de  l'École  des  Beaux-Arts. 
Cette  opposition  se  manifesta  de  façon  assez  singulière.  On  refusa  de 
donner  au  cours  nouveau  la  sanction  et  le  prestige  attribués  aux 
autres  ateliers  de  l'École,  en  décidant  que  les  élèves  de  M.  Galland 
ne  participeraient  point  aux  mêmes  récompenses,  et  que  leurs  travaux 
ne  seraient  pas  admis  à  bénéficier  de  ce  qu'on  appelle  des  valeurs, 
dans  l'établissement  de  la  rue  Bonaparte,  c'est-à-dire  des  coefficients 
de  mérite  dont  le  total,  pour  ceux  qui  l'obtiennent,  donne  droit  à  des 
médailles.  C'était  dire  aux  élèves  :  «  Suivez,  si  bon  vous  semble,  les 
leçons  de  M.  Galland;  mais  le  conseil  supérieur  de  l'École  ne  vous 
en  tiendra  aucun  compte.  »  Le  résultat  était  facile  à  prévoir.  Peu 
disposés  à  suivre  un  enseignement  auquel  on  les  incitait  de  si  étrange 
façon,  et  qui  se  présentait  comme  un  supplément  de  travail  sans  com- 
pensations honorifiques,  les  jeunes  gens  se  gardèrent  bien  de  tout 
zèle.  Ils  désertèrent  le  cours  de  M.  Galland  à  qui  mieux  mieux,  et  le 
professeur  ne  put  réunir  qu'un  très  petit  nombre  d'élèves  qui  n'eurent 
pas  d'ailleurs  à  se  repentir  de  leur  ténacité,  car  en  écoutant  les 
conseils  d'un  tel  maître,  en  s'assimilant  ses  préceptes,  en  se  laissant 
guider  par  ce  vaillant  artiste,  ils  se  signalèrent  bientôt  dans  tous  les 
concours  spéciaux  que  l'État  organise  pour  le  prix  de  Beauvais  et 
pour  le  prix  de  la  manufacture  de  Sèvres.  Lauréats,  ils  trouvèrent 
ainsi  une  récompense  autrement  lucrative  que  leurs  camarades  qui 
avaient  délaissé  un  cours  non  accompagné  de  l'appât  des  médailles. 
Parmi  ces  élèves,  il  faut  citer,  parmi  les  plus  brillants,  le  fils  du 
peintre,  M.  Jacques  Galland,  M.  Edme  Couty,  aujourd'hui  professeur 
à  l'Ecole  nationale  des  arts  décoratifs  de  Nice,  MM.  Claude  Galland, 
Moreau,  etc.,  qui,  tout  jeunes  encore,  ont  remporté  déjà  les  succès 
les  plus  flatteurs. 
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C'est  que  M.  P.-V.  Galland,  comme  professeur,  possède,  en  effet, 
une  qualité  remarquable  e1  qu'on  ne  peut  lui  dénier.  Si.  en  tanl  que 
peintre,  il  laisse  souvent  prise  à  la  critique,  s'il  a  plus  d'élégance 
que  de  fermeté  et  plus  d'imagination  que  de  vigueur,  si  certaines  de 
ses  figures  manquent  de  relief  et  même  parfois  de  cette  correction 
sobre  et  concise  dont  on  sent  chez  Lui  toujours  la  recherche,  du 
moins  pour  l'enseignement,  il  est  en  possession  d'une  supériorité 
manifeste,  parce  qu'il  la  doit  à  cet  avantage  unique,  je  le  pense,  en 
ce  temps-ci,  d'être  à  la  fois  peintre,  architecte  et  sculpteur,  d'avoir 
appris  ces  trois  arts,  aux  différentes  phases  de  sa  vie,  et  d'être  en 
état  de  les  pratiquer.  Aussi,  que  ses  élèves  soient  des  peintres,  des 
sculpteurs  ou  des  architectes,  est-il  certain  de  se  faire  comprendre, 
de  parler  à  chacun  la  langue  qu'il  faut,  de  leur  inspirer  l'absolue 
confiance  sans  laquelle  le  professorat  est  vain. 

Et,  à  cet  égard,  une  courte  explication  est  nécessaire.  Pourquoi, 
d'habitude,  est-il  très  difficile  à  un  architecte  de  prendre  autorité 
sur  un  peintre,  de  lui  expliquer  l'alliance  de  la  peinture  et  de  l'ar- 
chitecture, de  pénétrer  dans  sa  pensée,  de  se  mettre  avec  lui  en  une 
communication  intellectuelle  assez  étroite  pour  qu'entre  eux  s'éta- 
blisse le  double  courant  parallèle  d'où  jaillit  la  lumière?  C'est  que 
tous  deux  s'expriment  dans  une  forme  différente,  et  que  pour  tous 
deux  le  dessin,  qui  est  proprement  leur  langage,  a  une  signification 
distincte.  Le  peintre  représente  perspectivement  les  objets  dans  l'es- 
pace; l'architecte  montre  les  objets  dans  leur  vérité  géométrale.  Il  n'en 
faut  pas  plus  pour  empêcher  qu'on  ne  s'entende.  Mais  supposez  un 
architecte  ou  un  peintre  maniant  les  deux  formes  du  dessin,  aussi 
aisément  l'une  que  l'autre,  la  confusion  cesse  aussitôt.  Ce  qui  était 
obstacle  devient  lien.  Les  deux  conditions  dans  lesquelles  il  nous 
est  donné  de  figurer  les  choses,  ayant  la  propriété  de  se  contrôler  et 
de  se  vérifier  l'une  l'autre,  l'architecte  ou  le  peintre  peut  ramener  ce 
que  l'on  voit  à  ce  qui  est,  et  conclure  de  ce  qui  est  à  ce  que  l'on  verra, 
ou  passer  de  la  réalité  à  l'apparence  et  de  l'apparence  à  la  réalité. 
L'un  pourra  à  son  gré  planter  sur  la  terre  ou  élever  dans  les  airs  la 
scène  qu'on  lui  demande  de  faire  apparaître  à  nos  yeux,  et  cesser 
d'être  le  tributaire  très  humble  du  perspecteur.  L'autre  n'aura  plus 
de  peine  à  tracer  le  programme  qu'il  prétend  voir  suivre  par  son  col- 
laborateur. Ainsi,  tous  deux,  ayant  fait  disparaître  la  barrière  qui 
les  sépare,  marcheront  de  concert  et  d'un  pas  égal  au  but  qu'il  s'agit 
d'atteindre.  Il  en  sera  de  même  pour  le  sculpteur  qui,  lui  aussi, 
aurait  tout  à  gagner  à  être  pourvu  des  deux  moyens  d'expression  du 
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dessin,  si  s'habituerait  davantage  à  chercher  le  modelé  par  les  con- 
tours, ou  à  .se  plier  aux  conditions  de  construction  dont  relève  la 
sculpture  ornementale  '. 

Peut-être  est-ce  là  envisager  les  choses  sous  un  point  de  vue  bien- 
technique;  mais  tenez  pour  certain  que  nous  avons  mis  le  doigt  sur 
le  côté  faible  de  notre  enseignement  artistique,  et  que  nous  touchons 
ici  à  un  des  plus  grands  défauts  de  la  cuirasse.  «  Ah!  si  l'on  nous 
apprenait  à  modeler  de  l'architecture!  »  disait  un  jour  un  de  nos 
sculpteurs  contemporains  le  plus  justement  célèbre,  et  cette  excla- 
mation montre  exactement  combien  les  artistes  vraiment  éclairés 
ont  conscience  des  lacunes  que  laisse  l'Ecole  dans  leur  éducation. 
Calculez-en  les  effets,  et  vous  ne  vous  étonnerez  plus  qu'un  peintre 
parvenu  au  faite  de  la  réputation,  et  revêtu  de  tous  les  honneurs 
officiels,  ne  consente  presque  jamais  à  admettre  l'ingérence  d'un 
architecte,  même  aussi  renommé  que  lui,  dans  son  œuvre  déco- 
rative. Il  croit,  il  est  convaincu  que  nul  ne  saurait  mieux  exécuter 
sa  tâche.  Cela  lui  suffit.  De  conseils,  il  n'en  a  cure.  Asservir  son  génie 
à  la  disciple  architecturale,  qui  donc  l'y  oserait  contraindre?  L'archi- 
tecte le  laisse  libre,  et  c'est  tant  pis  si  le  panneau  du  peintre  éminent 
détonne  dans  l'ensemble,  et  si  l'orchestration  générale  ne  se  tient 
plus  dans  toutes  ses  parties. 

Pour  en  revenir  à  notre  sujet,  cette  faculté  qu'a  M.  Galland  de 
pouvoir  s'adresser  tour  à  tour  aux  élèves  des  trois  arts,  il  a  trouvé  à 
l'exercer  magistralement  dans  son  cours  de  l'Ecole.  Sa  doctrine  est 
fort  simple,  et  voici  comment  il  l'a  résumée  : 

«  Je  suis  de  ceux,  a-t-il  dit,  qui,  formés  de  bonne  heure,  par  une 
méthode  sage,' à  l'école  de  la  subordination,  n'admettent  pas  dans  les 
applications  de  l'art  aux  différentes  branches  de  l'industrie  somptuaire, 
l'indépendance  absolue,  qui  règne  souverainement  dans  la  seule 
peinture  de  tableaux.  Là,  elle  a  sa  raison  d'être,  parce  que  le  sujet 
isolé  par  les  limites  du  cadre,  n'est  pas  tenu  à  se  lier  à  un  ensemble 
dont  tous  les  éléments  sont  en  association  pour  former  un  tout.  Le 
peintre  de  tableaux  est  libre;  le  décorateur,  l'artiste  industriel  ne  le 
sont  pas.  En  effet,  l'art  décoratif,  celui  qui  embellit  nos  monuments 
parla  noblesse  de  son  ornentation  peinte  et  sculptée,  celui  qui  égayé 
et  meuble  nos  demeures,  celui  qui  ennoblit  tous  les  objets  dont  l'usage 
nous  est  familier,  en  charmant  nos  yeux  par  leur  grâce,  leur  élégance, 

I.  M.  Eugène  Guillaume  a  parlé  avec  une  magistrale  compétence  de  ce  point 
délicat  dans  un  discours  de  distribution  de  prix,  prononcé,  il  y  a  quelques  années, 
devant  1rs  élèves  de  l'École  des  Beaux-Arts. 
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la  finesse  et  l'intelligence  de  leur  invention,  ce1  art-là.  qui  n'est  ni 
moins  grand,  ni  moins  inspiré,  ni  plus  facile  que  L'art  prétendu 
supérieur,  cet  art-là,  dis-je,  réunit,  sans  exception  aucune  (je  souligne 
avec  intention  aucune)  tous  les  talents,  toutes  les  intelligences  et  met 
à  contribution  toutes  les  forces  productives.  Il  comporte  la  plus  vaste 
étendue  d'éléments  et  de  connaissances,  et,  dans  son  but.  nulle  partie, 


ÉTUDE    TODR    UN    PETIT    PLAFOND    DANS    L'HÔTEL    DE    M  m  0    DE    CASSIN,    PAR 

(Fac-similé  d'un  dessin  de  l'arlisle.) 


-  V.    GALLAND. 


si  petite  fùt-elle,  ne  peut  être  considérée  comme  infime,  son  rôle  étant 
déterminé  dans  les  harmonies  de  l'ensemble.  Les  plus  grands  maîtres 
ont  atteint  les  sommets  de  cet  art,  sans  qu'ils  aient  jamais  cru 
déroger  en  mettant  leur  génie  à  la  discrétion  de  ce  qu'on  est  convenu 
aujourd'hui  d'appeler  Y  art  industriel.  Pour  eux,  commepour  nous,  l'art 
est  tut ,  les  applications  peuvent  être  multipliées  à  l'infini,  rameaux  fleu- 
ris d'un  même  tronc,  animés  d'une  sève  unique,  également  généreuse 
jusqu'à  leur  plus  fine  extrémité  '.  » 

1.  Discours  prononcé  par  M.  P.-V.  Galland  à  la  distribution  des  récompenses  de 
l'École  nationale  d'art  décoratif  d'Aubusson,  le  14  août  18S7. 
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De  telles  paroles  nous  indiquent  suffisamment  le  programme  du 
professeur  et  pourraient  nous  dispenser  de  dire  la  façon  dont  il 
remplit  son  cours.  Il  n'est  pas  facile,  au  surplus,  de  résumer  près 
de  quinze  ans  de  leçons.  Un  enseignement  de  cette  nature  ne  s'analyse 
pas.  Il  s'affirme  par  des  exemples,  se  formule  oralement  et  graphi- 
quement, se  développe  par  des  conseils  et  se  précise  le  crayon  ou  le 
pinceau  à  la  main.  Ainsi,  M.  Galland  donne,  je  suppose,  à  ses  élèves, 
à  décorer  un  panneau  de  muraille  dans  un  monument;  non  pas  un 
monument  quelconque,  qu'on  peut  orner  indifféremment  d'attributs 
sans  caractère  déterminé,  mais  un  théâtre,  le  salon  d'un  financier  ou 
d'un  homme  d'État,  en  un  mot  un  édifice  qui  devra  être  nettement 
particularisé.  De  même,  la  muraille  n'est  pas  choisie  au  hasard,  mais 
elle  offre  certaines  difficultés  qu'il  s'agit  de  surmonter  :  c'est  une 
voussure  dont  les  dimensions  devront  être  exactement  remplies,  ou 
un  pan  de  mur  coupé  par  une  porte  à  deux  battants.  On  voit  d'ici 
l'embarras,  au  début,  des  élèves  habitués  à  l'École  des  Beaux-Arts  à 
rester  maîtres  de  leurs  compositions,  à  l'établir  en  hauteur  ou  en 
largeur,  selon  leur  caprice,  à  faire  des  tableaux  plus  ou  moins,  mais 
toujours,  en  vue  du  Prix  de  Rome,  sans  jamais  prévoir  le  cas  d'une 
décoration  pour  un  emplacement  fixe,  spécial.  Alors  M.  Galland  passe 
à  la  démonstration.  En  un  quart  d'heure,  il  improvise  devant  les 
élèves,  vingt  motifs  différents  s'adaptant  au  programme  indiqué  et 
que  chacun  pourrait  traiter  suivant  son  tempérament ,  son  goût 
ou  ses  aptitudes.  Ici  ce  sont  des  cariatides  soutenant  une  corniche, 
là  des  arabesques,  des  rinceaux  de  feuillages,  des  griffons,  des  vases, 
de  petits  génies  gracieusement  groupés,  des  figures  sj'mboliques 
habilement  disposées  dans  le  cadre  architectural.  Tout  cela  semble  si 
bien  à  sa  place,  si  ingénieusement  inventé,  qu'aucun  ornement, 
croirait-on,  ne  pourrait  mieux  convenir  si  l'inépuisable  imagination 
du  professeur  n'en  faisait  naître  de  nouveaux  d'un  arrangement 
meilleur  encore  que  le  précédent.  Aux  compositions  peintes  succèdent 
d'autres  sujets,  car  M.  Galland  s'adresse  à  toutes  les  catégories 
d'élèves,  et  les  sculpteurs  doivent  aussi  trouver  leur  compte  à  ses 
leçons.  Tantôt  c'est  la  décoration  d'une  fenêtre  qu'il  s'agit  d'ima- 
giner, tantôt  celle  d'une  fontaine,  d'un  meuble,  d'une  reliure  de  livre. 
La  fantaisie  débridée  des  jeunes  cervelles  en  ébullition  s'irrite  et  se 
heurte  aux  obstacles  du  programme  auquel  on  doit  se  plier.  Dans 
l'atelier,  on  fait  venir  le  modèle  vivant  ;  il  y  a  des  fleurs,  des  plantes, 
parmi  lesquelles  il  est  permis  à  chacun  de  choisir  ses  ornements. 
Mais  le  modèle  n'a  plus,  comme  dans  les  autres  ateliers  de  sculpture, 
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son  pied  posé  sur  la  talonnière  traditionnelle;  sa  main  n'est  plus 
retenue  par  une  ficelle  chargée  de  l'immobiliser  dans  le  geste  acadé- 
mique que  tous  reproduisent.  Il  faut  que  chaque  élève  indique  le  mou- 
vement qui  lui  est  nécessaire  pour  la  composition  particulière  qu'il  a 
adoptée.  La  nature  n'est  ici  employée  qu'en  vue  d'un  ensemble.  De 
même  pour  les  plantes  qui  ne  seront  pas  copiées  au  hasard,  mais 
toujours  choisies  et  disposées  selon  le  cadre  architectural.  «  Le  prin- 
cipe de  l'art  décoratif,  ne  cesse  de  répéter  le  professeur,  c'est  la 
subordination  à  l'architecture.  Nous  n'avons  pas  à  donner  l'illusion 
de  la  vérité;  une  figure  s'enlevant  sur  un  fond  d'or  n'a  pas  à  imiter 
les  carnations  de  la  chair  vraie;  nos  arbres  et  nos  fleurs  ne  doivent 
pas  être  servilement  tel  arbre  ou  telle  fleur.  Le  rôle  que  nous  leur 
faisons  jouer  nous  oblige  à  une  interprétation.  Mais  il  faut  que  l'inter- 
prétation que  nous  faisons  subir  à  ces  divers  éléments  soit  toujours 
inspirée  par  la  logique  et  guidée  par  le  respect,  l'amour  de  la  nature. 
Remplaçons  l'attrait  de  la  vérité  dans  le  dessin,  par  le  caractère  de 
la  silhouette  et  la  largeur  de  la  facture.  Simplifions  les  végétaux 
quand  leurs  détails  trop  multiples  ou  trop  délicats  peuvent  nuire  à  la 
clarté  du  décor;  mais  n'oublions  jamais  que  plus  les  éléments  de  la 
nature  conservent  leur  accent  intime,  plus  ils  nous  intéressent,  plus 
ils  nous  touchent.  Prenons  des  plantes  que  nous  voyons,  représentons- 
les  dans  leur  grâce  vivante!  Faisons  comme  nos  ancêtres  du  moyen 
âge!  Ne  retrouvons-nous  pas  au  pied  des  cathédrales  les  plantes  et  les 
arbrisseaux  dont  les  éléments  décorent  les  chapiteaux  et  les  frises 
de  l'édifice?  » 

Voilà  quel  est,  en  substance,  l'esprit  des  leçons  de  M.  Galland. 
Après  des  années  de  luttes,  il  a  fini  par  pénétrer  de  sa  justesse  les 
représentants  officiels  de  l'enseignement  artistique  en  France.  Les 
résultats  obtenus  ont  donné  gain  de  cause  au  théoricien.  Dans  la 
première  partie  de  cette  étude,  nous  avons  assez  amplement  montré 
comment  le  peintre  sait  mettre  ses  idées  en  pratique  pour  qu'il  n'y 
ait  pas  lieu  de  parler  encore  de  ses  oeuvres,  bien  qu'il  nous  en  coûte 
de  passer  sous  silence  la  grande  composition  la  Prédication  de  saint 
Denis,  qu'il  vient  d'achever  pour  le  Panthéon  et  qui  est  actuellement 
exposée  au  Musée  des  Arts  décoratifs.  Nous  devons  nous  borner. 

Depuis  1879,  leconseil  supérieur  de  l'Ecole  des  Beaux-Arts  a  modifié 
ses  programmes,  transformé  ses  règlements  et  adopté  le  principe  de 
l'enseignement  simultané  des  trois  arts  qui  consacre  le  triomphe 
des  efforts  de  l'éminent  artiste  dont  nous  venons  de  résumer  les 
doctrines.  Aujourd'hui,  les  élèves  peintres  suivent  des  cours  d'ar- 
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chitecture  et  de  modelage,  les  sculpteurs  de  peinture  et  d'architec- 
ture, enfin  les  architectes  de  sculpture  et  de  peinture.  Non  qu'on 
veuille  prétendre  former  des  artistes  qui  soient  à  la  fois  des  peintres, 
des  sculpteurs  et  des  architectes.  Notre  époque  a  trop  le  culte  de 
la  division  du  travail  pour  viser  à  pareil  but.  On  espère  seulement, 
par  ce  procédé,  empêcher  à  l'avenir  les  malentendus  dont  nous  avons 
parlé  plus  haut  ;  on  pense  qu'en  enseignant  aux  diverses  catégories 
d'artistes  le  dessin  sous  ses  deux  formes,  le  dessin  gépmétral  et  le 
dessin  perspectif,  on  les  mettra  mieux  à  même,  les  uns  et  les  autres, 
de  disposer  de  toutes  ses  ressources.  Mais,  par  un  singulier  aveugle- 
ment ou  par  une  méfiance  étrange,  au  lieu  de  mettre  à  la  tète  de  cet 
enseignement  nouveau  l'homme  qui  en  avait  le  mieux  démontré  la 
nécessité,  celui  qui,  par  sa  triple  connaissance  de  la  peinture,  de  l'ar- 
chitecture et  de  la  sculpture,  paraissait  le  plus  apte  à  en  porter  le 
poids,  on  a  préféré  en  charger  trois  professeurs  distincts.  Dételle  sorte 
que  les  inconvénients  signalés  ci-dessus  subsistent  dans  leur  inté- 
gralité, et  que  l'on  sera  longtemps  avant  de  recueillir  les  fruits  qu'il 
était  permis  d'attendre  de  cette  réforme.  Le  professeur  peintre  qui, 
à  l'heure  actuelle,  donne  aux  élèves  architectes  les  éléments  som- 
maires de  la  peinture,  comme  le  professeur  architecte  qui  apprend 
aux  peintres  l'architecture,  quels  que  soient  leurs  mérites,  ont  un 
défaut  capital  aux  yeux  de  ceux  qu'ils  enseignent  :  ils  sont  étrangers 
à  leur  art,  à  eux.  Il  faudra  bien  des  années,  dans  ces  conditions, 
pour  que  l'entente  s'établisse  et  que  la  confiance  vienne.  Mais  ce 
serait  sortir  du  cadre  de  notre  étude  que  d'aborder  cette  question 
qui  touche  à  ce  qu'il  y  a  de  plus  compliqué  et  de  plus  délicat  dans 
l'enseignement  de  l'art.  Il  nous  suffit  d'avoir  indiqué  la  nature  du 
problème  et  son  caractère  complexe  en  essayant  de  définir  la  place 
exceptionnelle  qu'occupe  parmi  les  artistes  contemporains  M.  Gal- 
land,  à  qui  revient  de  droit  un  titre  que  l'on  n'a  plus  guère,  de  nos 
jours,  l'occasion  de  décerner  :  celui  de  maître  décorateur. 

VICTOR    CHAMPIER. 
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eci  a  été  exécuté  à  la  louange  unique  du 
Dieu  tout-puissant  et  en  l'honneur  du 
prince  du  ciel,  saint  Sébald,  à  l'aide  des 
aumônes  données  par  les  dévotes  gens.  » 
C'est  par  ces  mots,  inscrits  en  lettres  cou- 
lées sur  le  socle  de  la  châsse  de  saint 
Sébald,  que  le  brave  ouvrier  Pierre  Fis- 
cher consacrait  le  glorieux  monument 
qu'il  venait  de  finir  vers  1519,  en  toute 
humilité.  Quelques  années  auparavant, 
sur  le  calvaire  du  cimetière  de  Francfort,  on  gravait  cette  inscription  : 
«  En  l'an  1509,  les  époux  Jacob  Heller  et  Catherine  de  Molheim, 
demeurant  à  Nurenberg,  ont  érigé  ce  calvaire,  à  la  louange  de  notre 
glorieux  triomphateur  Jésus-Christ,  en  leur  nom  et  en  celui  de  leurs 
ancêtres,  afin  que  Dieu  accorde  sa  grâce  aux  vivants  et  le  repos  éter- 
nel aux  morts...  »  Et,  vers  le  même  temps,  en  1507,  un  pauvre 
cordonnier  de  Pérouse,  après  des  années  de  travail  et  de  privation, 
voulant  offrir  à  son  église  un  beau  tableau  de  piété,  propre  â  édifier 
les  âmes,  apportait  47  ducats  à  son  voisin  Pietro  Vannucci  et  le 
priait  de  peindre  une  Madone  entre  saint  François  et  saint  Jérôme: 
celle-là  même  qu'on  peut  admirer  aujourd'hui  encore  à  Pérouse, 
dans  la  galerie  Penna...  Ces  souvenirs  d'une  époque  où  la  foi  dans 
l'efficacité  des  œuvres  fit  éclore  tant  de  chefs-d'œuvre,  me  revenaient 
à  l'esprit,  tandis  que,  par  une  chaude  matinée,  j'errais  mélancoli- 
quement dans  les  galeries  du  palais  de  l'Industrie,  à  la  recherche  de 
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ce  que  nous  appelons  encore,  par  une  vieille  habitude,  la  peinture 
religieuse;  e1  les  conditions  nouvelles  que  la  concurrence  vitale,  les 
expositions  et  les  foires  aux  tableaux  ont  faites,  de  nos  jours,  à  la 
production  des  œuvres  d'art,  m'apparaissaient,  dans  une  heure  de 
lassitude  découragée,  avec  une  triste  évidence... 

Je  ne  sais  si  les  Semaines  religieuses  de  1888  ont  relaté  beaucoup 
de  traits  comparables  à  ceux  que  je  viens  de  rappeler;  mais  ce  que 
je  sais  trop  bien,  c'est  que  le  digne  Jacob  Heller  et  le  brave  cordon- 
nier de  Pérouse,  —  si  notre  humanité  produit  encore  de  ces  âmes 
délicieusement  croyantes  et  naïves,  —  iraient  aujourd'hui  porter 
leur  commande  à  quelque  fabricant  du  quartier  fameux,  où  s'exploite, 
sous  l'invocation  de  saint  Sulpice,  l'art  religieux  de  notre  temps. 
C'est  là  en  effet  qu'avec  l'approbation  du  clergé  vont  s'approvisionner 
les  paroisses  et  les  dévotes  ;  le  seul  art  que  la  religion  officielle  ait 
l'air  de  comprendre  et  de  vouloir  encourager  est  un  mélange  du  plus 
fade  académisme  et  de  la  plus  plate  sentimentalité.  Il  n'en  faudrait 
pas  davantage  peut-être  pour  expliquer  la  quantité  et  la  conviction 
décroissantes  des  tableaux  à  sujets  religieux  que  chaque  Salon  voit 
passer. 

Pourtant,  on  ne  saurait  rompre  tout  d'un  coup  avec  des  traditions 
tant  de  fois  séculaires,  et  il  est  naturel,  même  après  que  la  foi  vivante 
a  déserté  les  coeurs,  que  les  histoires  sacrées  s'imposent,  par  une 
sorte  d'atavisme,  au  pinceau  de  quelques-uns  de  nos  faiseurs 
d'images.  Mais  l'édification  n'a  plus  rien  à  voir  dans  l'affaire;  et. 
l'on  a  cette  impression  devant  des  œuvres,  même  d'un  rare  mérite, 
comme  le  Saint  Denis  de  M.  Delance,  où  l'artiste,  désireux  de 
rajeunir  son  sujet,  s'est  appliqué  avec  une  ingéniosité  paradoxale,  à 
faire  entrer  le  plus  de  réalité  possible  dans  la  représentation  d'une 
histoire,  ou  plutôt  comme  il  l'appelle  lui-même  d'une  légende,  —  à 
laquelle  visiblement  il  ne  croit  pas. 

Il  en  résulte  entre  le  titre  et  l'esprit  du  tableau,  une  disparate 
déconcertante  pour  le  spectateur.  M.  Delance  a  voulu  restituer  de  la 
façon  la  plus  vraisemblable  cette  invraisemblable  scène.  Il  s'est  mis 
d'abord  en  quête  d'un  paysage  de  la  banlieue  parisienne,  et,  en  sup- 
primant quelques  usines,  il  n'a  pas  eu  de  peine  à  retrouver,  sous  la 
croûte  légère  que  laisse  sur  le  sol  le  passage  de  l'humanité,  l'antique 
configuration  des  lieux.  Il  nous  a  ainsi  donné  une  étude  de  paysage, 
d'une  vérité  presque  photographique,  —  traitée  d'ailleurs  avec  la 
plus  rare  délicatesse  de  pinceau  ;  pour  la  finesse  de  l'œil,  la  légèreté 
des   transparences  aériennes,  la  justesse  des   valeurs,  le  morceau 
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mérite  les  plus  grands  éloges.  —  Ce  premier  travail  achei  é,  etledécor 
construit,  il  s'agissait  d'y  encadrer  le  draine  «  Comment  ça  a-t-il  bien 
pu  se  passer?  »  s'est  dit  M.  Delance.  On  lit  dans  les  auteurs  (proba- 
blement dans  les  dictionnaires  où  les  peintres  vont  puiser  les  trésors 
de  leur  érudition  :  «  alors  le  saint  prit  sa  tête  dans  ses  mains  et  se 
mit  à  marcher  à  travers  la  plaine,  »  et  il  a  peint  en  effet  le  saint 
marchant  tranquillement,  sa  tète  dans  la  main,  comme  un  brave 
homme  qui  fait  après  diner  un  petit  tour  de  promenade.  Si  nous 
n'étions  avertis  par  le  geste  si  expressif  du  paysan  qui  court  près  de 
lui  et  par  les  deux  femmes  qui  s'agenouillent  et  se  signent,  nous 
ferions  à  peine  attention  à  cet  étrange  promeneur  ;  il  marche  d'un  pas 
si  guilleret  dans  le  sentier  connu,  où  tous  les  échos  pourraient  répéter 
en  sourdine  : 

En  rev'nanl  de  Surcsnc, 
J'avais  mon  pompon!!... 

M.  Delance  me  pardonnera  de  forcer  la  note  et  d'exagérer  pour 
les  besoins  de  la  démonstration  une  objection  qui  tient  surtout  à  des 
nuances,  mais  essentielles.  —  Son  tableau  est  l'œuvre  charmante 
d'un  peintre  à  l'œil  bien  organisé,  à  la  main  subtile  et  légère,  mais 
qui  parait  devoir  exceller  dans  la  représentation  des  choses  vues, 
plus  que  dans  celle  des  choses  senties  ou  rêvées. 

Peut-être  ne  se  fùt-il  pas  ingéré  de  mêler  la  moindre  légende  à 
son  paysage,  d'habiller  de  costumes  vaguement  rétrospectifs  et  de 
décapiter  les  bonnes  gens  qui  le  traversent,  s'il  n'avait  su,  comme 
nous  tous,  que  la  majorité  du  jury  réserve  volontiers  aux  tableaux 
d'histoire,  les  hautes  récompenses.  C'est  ainsi  que  M.  Duez  fit  jadis, 
en  touriste  avisé,  une  excursion  au  pays  de  Saint-Cuthbert.  Comme 
à  son  camarade,  ce  petit  voyage  a  réussi  à  M.  Delance,  —  mais  en  lui 
faisant  tous  nos  compliments,  je  me  permettrais  de  l'engager,  puis- 
que, pas  plus  que  la  plupart  de  ses  contemporains,  il  n'a  la  tète 
épique  ou  légendaire,  à  ne  plus  peindre  de  légende.  La  matière  ne 
manquera  certes  pas  à  son  pinceau,  désormais  classé  au  nombre  des 
plus  fins  de  la  jeune  école. 

Est-ce  à  dire  qu'à  moins  d'avoir  l'àme  de  fra  Angelico,  on  n'aura 
plus  le  droit  de  s'attaquer  à  ces  thèmes  consacrés?  ou  bien  que,  pour 
les  peindre,  il  faudrait  remplacer  la  foi  disparue  par  ce  fameux  tube 
d'empois,  base  de  la  palette  de  tant  de  peintres  d'histoire?  En  aucune 
façon.  Il  nous  parait  très  légitime  qu'un  artiste,  touché  par  la  grâce 
naïve  des  vieilles  légendes  et  des  contes  pieux,  tache  de  les  exprimer  à 


24  GAZETTE  DES   BEAUX-ARTS. 

l'aide  d'images  pues  el  d'ojets  familiers;  mais  en  lui  reconnaissant 
toutes  les  libertés  possibles  à  l'égard  des  traditions  de  l'école  et  des 
règles  liturgiques,  on  ne  saurait  le  dispenser,  il  me  semble,  de  ce 
minimum  de  conviction  que  suppose  la  sympathie  critique.  S'il  n'est 
pas  sensible  au  charme  de  ces  histoires  où  quelque  chose  a  passé  de 
l'âine  «le  nos  pères,  —  s'il  n'en  a  pas  senti  la  poésie  humaine  toujours 
vivante,  après  tout,  sous  les  croûtes  des  exégèses,  —  s'il  n'y  est  pas 
entré  affectueusement,  —  s'il  ne  les  goûte  pas  assez  pour  exprimer 
par  elles  quelque  chose  de  sa  propre  émotion  et  de  son  rêve,  —  si 
enfin  elles  ne  sont  pour  lui  qu'un  thème  banal  et  usé,  il  fera  mieux 
de  s'en  tenir  éloigné  comme  d'une  piège,  sinon  comme  d'une  profa- 
nation. —  «  Imaginer  une  composition,  écrivait  Delacroix,  c'est 
combiner  les  éléments  d'objets  qu'on  connaît,  qu'on  a  vus  avec 
d'autres  qui  tiennent  à  l'intérieur  même,  à  l'âme  de  l'artiste...  Les 
formes  du  modèle,  que  ce  soit  un  arbre  ou  un  homme,  ne  sont  que  le 
dictionnaire  où  l'artiste  va  retremper  ses  impressions  fugitives...  » 
Dira-t-on  que  c'est  là  la  formule  d'un  art  par  trop  idéaliste  et  subjec- 
tif? Je  ne  le  pense  pas.  En  toute  œuvre  de  ses  mains,  l'artiste,  digne 
de  ce  nom,  met  quelque  chose  de  sa  propre  substance;  c'est  là  le 
levain  qui  fait  lever  la  pâte  de  la  réalité.  Mais  il  est,  en  tout 
cas,  d'une  saine  méthode  de  reconnaître  qu'il  est  certains  sujets 
qu'il  vaut  mieux  s'interdire  si  l'âme  n'y  est  pas,  par  quelque  côté,, 
sincèrement  engagée.  Dès  qu'on  nous  les  propose,  en  effet,  —  à  nous 
spectateurs  qui  ne  les  attendions  pas  et  nous  serions  fort  bien  con- 
tentés d'un  thème  plus  modeste  honnêtement  traité,  —  nous  voulons 
y  trouver  un  peu  plus  qu'une  simple  narration  en  style  de  faits 
divers  ;  nous  y  espérons  une  confidence.  Nous  avons  le  droit  de 
prétendre  qu'on  n'a  pas  voulu  nous  y  rendre  attentifs  seulement 
à  des  procédés  de  facture  et  à  des  solutions  techniques;  ■ —  nous 
goûtons,  mais  à  leur  place,  les  artifices  de  métier;  ils  ne  sauraient 
être  l'unique  raison  d'une  œuvre  qui  fait  appel  à  l'imagination  et  à 
la  pensée  ;  ils  doivent  y  intervenir  comme  de  simples  moyens  d'expres- 
sion et  se  plier  docilement  aux  exigences  supérieures  de  l'impression 
intime  qui  veut  être  traduite  aux  yeux  et  passer  dans  les  cœurs. 
Les  tableaux  de  M.  Pierre  Lagarde  m'avertissent  de  loin  qu'il  s'y 
passe  quelque  chose  d'extraordinaire;  je  m'approche,  si  je  suis 
d'humeur  à  me  plaire  aux  ballades  du  temps  jadis,  et  M.  Lagarde  sait, 
en  effet,  me  communiquer  quelque  chose  du  plaisir  qu'il  y  a  pris. 
Dans  une  clairière,  baignée  des  molles  clartés  bleuâtre  de  la  lune, 
des  sapins   dénudés   se  dressent  tout  droits  et  immobiles,   rayant 
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['herbe  des  zébrures  diagonales  de  leurs  ombres  violettes.  —  Saint, 
Hubert  à  genoux  au  premier  plan,  à  droite,  regarde  dans  une  muette 
extase  le  cerf  miraculeux  tout  à  coup  apparu  à  L'autre  coin  de  la 
clairière.  —  Ils  sont  ainsi  éloignés  l'un  de  L'autre;  mais  étroitement 
reliés  pourtant  par  l'ardente  contemplation  du  chasseur.  —  Il  y  a 
beaucoup  d'art  dans  l'imprévu  de  cette  mise  en  page;  beaucoup  de 
distinction  et  aussi  de  sentiment  dans  la  manière  dont  la  légende  est 
évoquée  par  le  pinceau  du  peintre.  Cet  «  air  de  légende  »  que  je  me 
plaignais  de  ne  pas  trouver  dans  le  Saint  Denis  de  M.  Delance,  nous 
enveloppe  ici  et  nous  pénètre  de  toute  part. 

L'esprit  qui  «  souffle  où  il  veut  »  n'a  pas  dédaigné  le  tableau, 
d'ailleurs  assez  pauvrement  peint,  de  M.  Aman  Jean  :  VA  ffligée.  C'est  le 
soir,  l'heure  de  la  décoloration  universelle;  la  campagne,  où  quelques 
meules  se  dressent,  s'enveloppe  comme  d'un  lourd  manteau  de  bure  : 
au  premier  plan,  sur  un  bout  de  terrain  où  poussent  des  chardons, 
couché  sous  un  édicule,  près  d'un  arbre  au  feuillage  rouillé,  un  Christ 
de  pierre  s'offre  aux  prières  des  passants  :  —  une  voyageuse,  soli- 
taire et  harassée  par  le  fardeau  de  ses  peines  plus  que  par  la  fatigue 
du  chemin,  est  venue  s'appuyer  à  l'angle  du  monument  où  cette 
inscription  est  gravée  :  Spera,  afflicte  viator.  Elle  s'arrête  un  moment, 
les  mains  jointes  dans  une  muette  et  fervente  oraison.  On  sent  passer 
comme  un  sanglotet  aussi  comme  un  frémissement  de  pitié  dans  cette 
figure  d'exécution  pourtant  imparfaite.  Rien  n'y  est  banal;  tout  y  parait 
sincère  et  semble  venir  de  loin,  du  fond  du  cœur;  on  ne  l'oublie  pas. 

Illacrymabiles...  eurent  quia  vale  sacro  :  cet  appel  du  poète  a 
ému  de  pitié  le  cœur  de  M.  Hébert,  que  la  mélancolie  et  la  poésie 
habitent,  et  c'est  aux  Héros  sans  gloire  qu'il  a  dédié  son  tableau  de 
l'année,  qui  comptera,  je  crois,  parmi  les  meilleurs  de  son  œuvre. 
Sur  une  stèle  sans  inscription,  une  femme  est  accoudée  —  dans  une 
attitude  qui  rappelle  le  Génie  gardant  le  secret  de  la  tombe  de  Saint- 
Marceaux.  Les  arbres  serrés  d'un  parc,  —  qui  ressemble  au  jardin 
de  la  villa  Médicis,  —  font  derrière  elle  un  rideau  d'ombre,  où  vien- 
nent mourir  les  dernières  lueurs  du  couchant.  Elle  apparait  dans  un 
demi-jour  plein  de  mystère  —  belle,  rêveuse  et  triste;  elle  proteste 
silencieusement  contre  l'injustice  des  hommes  et  les  caprices  de  la 
gloire;  elle  sait  l'inutilité  de  la  vertu  et  du  génie  ;  elle  se  souvient  et 
s'apitoie  sur  tous  les  oubliés  qui  dorment  dans  les  cimetières,  sur 
tous  ceux  qui  sont  morts  pour  quelque  grand  devoir  ou  quelque  noble 
chimère,  et  qui  ont  «  vainement  dévoué  tout  leur  cœur  ». 

Ce  qu'elle  nous  dit  tout  bas,  avec  une  mélancolie  persuasive  et 
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une  intime  pitié,  Faîtière  figure  exposée  par  M.  Agache  semble  le 
dire  aussi,  mais  avec  je  ne  sais  quel  défi  hautain  et  quelle  sombre 
ironie.  Énigme,  dit  le  livret;  — peinte  du  moins  avec  une  singulière 
décision.  Sur  un  fond  plat  d'un  ton  vineux,  une  femme  se  détache 
toute  droite,  enveloppée  de  voiles  noirs,  dont  les  plis  rares  coupent 
de  brusques  diagonales  la  draperie  tombante  et  raide  d'une  ample 
robe  de  velours  vert;  elle  tient  à  la  main  un  bouquet  de  pivoines, 
dont  quelques  fleurs  jonchent  le  sol  à  ses  pieds  ;  pâle,  les  yeux  fermés, 
la  tête  un  peu  rejetée  en  arrière,  elle  vient  d'enlever  *son  masque, 
mais  garde  pour  elle  son  secret  menaçant.  On  connaît  la  manière  de 
M.  Agache,  comment  il  juxtapose  violemment  les  tons  pleins  et 
heurtés,  avec  quelle  brusque  volonté  il  vous  arrête  au  passage. 
Sa  peinture  ressemble  à  une  vive  apostrophe  ;  —  mais  il  enferme 
dans  des  formes  très  nettes,  des  pensées  très  obscures  ;  il  a,  comme 
on  dit  aujourd'hui,  le  sens  du  mystère. 

En  même  temps  que  cette  énigme,  il  expose  une  Étude  de  jeune  fille 
blonde,  d'un  charme  très  pénétrant;  —  il  y  reste  sans  doute  fidèle  à 
son  système;  mais  comme  il  l'affirme  d'un  ton  moins  impérieux,  on 
est  moins  tenté  de  lui  résister  et  l'on  a  plus  de  plaisir  à  se  laisser 
convaincre. 

La  Vierge  et  l'Enfant  Jésus  de  M.  Henri  Martin,  le  Fil.  delà  Vierge  de 
M.  Lucas,  la  Naissance  de  Benjamin  de  M.  Lévy  sont  peints  avec  ten- 
dresse et  dans  un  sentiment  très  délicat.  On  pourrait  presque  ranger 
dans  la  même  catégorie  le  tableau  de  M.  Thirion,  Origine  de  l'installa- 
tion des  établissements  hospitaliers  de  Berck-sur-Mer,  une  histoire  d'hier 
qu'on  dirait  détachée  d'une  parabole  évangélique. 

Le  Saint  Georges  de  M.  Surand  est  spirituellement  peint  et  son 
dragon  est  amusant  ;  on  ne  saurait  mieux  louer  la  Sainte  Cécile  de 
M.  de  Richemont  qu'en  annonçant  qu'elle  a  fixé  le  choix  deM.  Eudoxe 
Marcille  et  que,  après  la  fermeture  du  Salon,  elle  trouvera  place  dans 
le  beau  Musée  d'Orléans  que  les  soins  et  la  vigilance  de  son  éminent 
directeur  ont  rendu  si  digne  de  l'attention  de  tous  les  amis  des  arts. 
Quel  statisticien  nous  donnera  le  compte  des  Saint  Sébastien  peints 
ou  sculptés  depuis  lexve  siècle  jusqu'à  nos  jours?  A  vrai  dire  ce  saint, 
pour  les  peintres,  ne  fut  jamais  qu'un  simple  torse;  — on  a  fait  des 
Saint  Sébastien  dans  les  ateliers  et  les  académies  comme  les  pianistes 
font  des  gammes.  En  reprenant,  à  son  tour,  ce  thème  dans  le  grand 
nombre  de  ceux  que  la  tradition  lui  offrait,  M.  Henner  s'est  médio- 
crement préoccupé  de  sa  nouveauté.  Il  professe  pour  le  sujet  le  tran- 
quille dédain  de  beaucoup  de  grands  peintres  :  nul  ne  fut  jamais  plus 
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étranger  à  toute  littérature  et  n'ignora  avec  une  sérénité  plus  égale 
la  doctrine  à  la  mode,  le  modernisme  et  les  disputes  des  théoriciens. 
Enfoncé  dans  son  rêve  plastique,  épris  de  formes  et  de  couleurs,  il 
poursuit,  sans  se  lasser,  la  notation  de  certains  accords,  presque  mu- 
sicaux, dont  la  fuyante  harmonie  l'obsède,  et  dont  il  semble  ne  jamais 
réaliser  suffisammentà  son  gré  la  plénitude  etladouceur.  11  a  institué, 
àceteffet,  des  expériences  où  le  rêve  et  la  réalité  se  combinent  étran- 
gement; il  y  a  un  peu  d'alchimie  dans  son  cas.  Il  a  même  inventé  une 
heure  que  la  nature  ne  connaît  pas,  qui  contient  à  la  fois  plus  d'obs- 
curité que  le  crépuscule  et  plus  de  clarté  que  la  nuit;  il  a  fouillé,  de 
ses  yeux  de  hibou,  les  mystères  de  la  lumière  et  de  l'ombre  ;  il  a  voulu 
surprendre  leurs  secrètes  amours.  Son  génie,  c'est  la  qualité  de  sa 
vision  :  et,  en  effet,  c'est  un  voyant,  au  sens  propre  du  mot.  Quand 
il  a  fait  émerger  de  l'ombre  environnante  ou  replongé  dans  ses 
profondeurs  complaisantes,  l'épaule,  la  hanche  ou  le  torse  d'un  beau 
corps,  quand  il  l'a  modelé  sous  les  caresses  d'un  rayon  nacré  et 
pétri  dans  l'argile  idéale,  dans  la  tiède  blancheur  d'une  matière 
innommée,  et  pour  la  composition  de  laquelle  il  a  consulté  tour  à  tour 
Giorgione,  Corrège  et  Prud'hon  —  il  a  dit  tout  ce  qu'il  avait  à  dire. 
Il  est  et  ne  veut  être  que  peintre;  il  croit  qu'il  y  a  plus  de  choses 
dans  les  confidences  de  deux  tons  rapprochés  que  dans  la  philosophie 
tout  entière;  il  estime  que  le  réalisme,  l'idéalisme,  le  naturalisme  et 
le  symbolisme  sont  d'admirables  inventions,  mais  que  la  peinture, 
c'est  encore  mieux.  Quelques  bonnes  âmes  essayent  chaque  année  de 
le  convertir,  lui  parlent  gravement  de  la  complexité  de  l'âme  moderne, 
du  trouble  psychologique  du  moment  présent,  de  l'opportunité  qu'il 
y  aurait  à  faire  passer  dans  la  peinture  de  notre  temps  «  le  suc  mor- 
dant de  la  vie  contemporaine  »  ou  encore  à  évoquer  aux  yeux  d'une 
génération  qui,  paraît-il,  ne  demande  que  ça,  «  la  vraie  chair  de 
théâtre  et  d'alcôve  »  :  —  il  laisse  dire;  j'ai  peur  qu'il  ne  soit  incurable; 
j'aime  mieux  le  prendre  comme  il  est  ;  c'est  un  doux  entêté;  une  tète 
carrée  d'Alsacien;  il  me  plaît  ainsi. 

Il  pourrait,  à  la  manière  de  Whistler,  appeler  son  Saint  Sébastien  : 
«  arrangement  en  noir  et  blanc  »,  et  pour  vous  raconter  le  véritable 
sujet  du  tableau,  je  devrais  dire  comment  les  noirs  se  comportent 
sous  les  glissements  intermittents  des  rayons  agonisants  ;  comment 
un  profil  perdu  de  femme  long  voilée,  la  pâleur  d'un  front  penché 
sous  un  lourd  capuchon  mettent,  sur  des  fronts  d'ombre  épaisse,  deux 
notes  de  blancheur  triste  et  douce,  pareilles  à  deux  fleurs  silencieuse- 
mentouvertes  dans  la  vivante  obscurité  ;  comment,  au  funèbre  horizon, 
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noyé  de  ténèbres,  une  lointaine  lueur,  aux  vibrations  étouffées, 
s'éveille  et  leur  répond,  comme  un  écho  dans  la  nuit  ;  comment,  enfin, 
au  milieu  de  cette  sombre  symphonie,  rayonne,  imprévue,  inexpli- 
cable et  charmante,  une  douce  splendeur,  le  corps  nu  du  martyr.  Mais 
les  mots  ne  sont  pas  faits  pour  exprimer  ces  choses  ;  l'œil  les  perçoit, 
les  comprend  et  en  jouit;  elles  échappent  aux  notations  écrites.  Il 
suffira  donc  de  dire  que  M.  Henner,  combinant  les  données  tradi- 
tionnelles du  Saint  Sébastien  et  du  Bon  Samaritain,  a  placé  près  du 
jeune  centurion  deux  femmes  compatissantes;  elles  l'ont  détaché  de 
l'arbre  de  torture,  et  assis  sur  le  sol,  la  tête  appuyée  contre  le  tronc 
où  des  flèches  restent  fichées.  L'une  d'elles  s'est  agenouillée  et  d'un 
geste  plein  de  tendre  pitié  elle  arrache  une  flèche  enfoncée  dans  la 
jambe  du  supplicié,  tandis  que  sa  compagne,  debout  près  d'elle,  inter- 
roge anxieusement  l'horizon.  Attend-elle  du  secours  ou  craint-elle 
le  retour  des  bourreaux?  Il  semble  que  M.  Henner  nous  a  donné 
cette  année  une  de  ses  plus  belles  oeuvres... 

j'avoue  en  revanche  n'avoir  rien  compris  au  portrait  bleu  que  de 
plus  savants  que  moi  ont  cependant  loué  pour  sa  hardiesse  et  sa 
couleur.  Il  m'a  paru  dur  et  vulgaire. 

Continuerons-nous  cette  revue  des  tableaux  plus  ou  moins  reli- 
gieux? et  feuilleterons-nous  plus  longtemps,  à  la  suite  de  nos  peintres, 
le  recueil  des  Acta  sanclorum  ou  les  saints  Evangiles?  Il  me  semble 
que  nous  pourrons  nous  en  dispenser  quand  nous  aurons  signalé  pour 
finir  la  Marie-Madeleine  de  M.  Max  Leenhardt.  «  Or,  le  premier  jour 
de  la  semaine,  Marie-Madeleine  vint  le  matin  au  Sépulcre,  comme  il 
faisait  encore  obscur ,  et  elle  vit  que  la  pierre  était  ôtée  du 
sépulcre...  »  Le  jour  commence  à  poindre  dans  le  tableau  de  M.  Leen- 
hardt, et  le  charme  de  l'heure  matinale  est  délicieusement  exprimé. 
Le  paysage  est  fort  beau:  c'est  un  coin  de  nature  méridionale,  très 
locale  et  physionomique  :  la  maigre  garrigue.  Sous  une  mince  végé- 
tation de  lavande  et  de  thym,  le  roc  affleure  et  découpe  dans  l'air 
transparent  les  fermes  profils  des  coteaux  ondulés.  Quelques  bouquets 
d'arbres  s'enlèvent  par  masses  sombres  sur  la  ligne  lumineuse  de 
l'horizon,  et  les  petites  fleurs  des  plantes  aromatiques  font  passer 
comme  des  frissons  violacés  sous  les  caresses  d'or  pâle  de  l'aube. 

IV. 

En  faisant,  dans  ce  qu'on  eût  appelé  jadis  un  «  tableau  d'histoire  », 
la  part  si  large  au  paysage,  M.  Leenhardt  n'a  fait  que  suivre  le 
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mouvement  qui  depuis  plusieurs  années  emporte  notre  Ecole.  La 
peinture  d'histoire,  la  peinture  décorative  elle-même  sont  devenues 
tributaires  du  paysage,  et,  tout  compte  fait,  je  crois  que  son  influence 
y  aura  été  plus  bienfaisante  que  nuisible  :  on  ne  saurait  nier  en  tout 
cas  qu'elle  y  ait  été  radicale. 

A  peu  près  seul  de  tous  les  peintres  décorateurs,  M.  Ehrmann  est 
resté  fidèle  aux  anciennes  formules,  que  lui  conseillait  d'ailleurs  la 
destination  de  son  oeuvre.  On  sait  qu'il  a  été  désigné,  à  la  suite  d'un 
brillant  concours, pour  composer  les  modèles  d'une  série  de  tapisseries 
destinées  à  la  Bibliothèque  nationale  ;  les  Lettres,  les  Arts  et  les  Sciences 
de  r antiquité  nous  font  penser  à  la  première  moitié  du  xvue  siècle,  et 
témoignent  une  fois  de  plus  du  grand  goût  et  du  savoir  de  M.  Fran- 
çois Ehrmann. 

En  face  de  cette  ferme  et  mâle  peinture,  on  a  exposé  de  l'autre 
côté  du  palier  une  grande  composition  où  de  vagues  formes  s'agitent 
dans  beaucoup  de  fumée;  c'est,  parait-il,  l'apothéose  de  Victor  Hugo, 
de  Lamartine  et  de  Musset.  Les  ambitions,  du  moins,  ne  sont  pas 
médiocres  dans  cette  œuvre  ;  mais  une  ou  deux  figures  élégantes  ne 
sont  pas  suffisantes  pour  les  réaliser. 

C'est  la  nouvelle  Sorbonne  qui  a  été  cette  année  le  grand  aliment 
de  la  peinture  décorative  :  MM.  Benjamin  Constant,  F.  Flameng, 
R.  Collin,  Ed.  Chartran,  Duez  s'en  sont  partagés  les  morceaux.  Je 
serais  désolé  de  contrister  des  artistes  de  talent;  je  feindrais  vaine- 
ment toutefois  d'avoir  éprouvé  devant  ces  grandes  pages  les  impres- 
sions qu'on  en  devait  attendre,  et  dont  le  carton  de  Puvis  de  Cha- 
vannes  m'avait  comblé  l'an  passé. 

Mediocribus  esse  poetis 
Non  homines,  non  di,  non  concessere  eolumnse... 

(On  excusera  ce  souvenir  de  baccalauréat  dans  la  vieille  Sorbonne.) 
Oui,  la  peinture  décorative  est  une  poésie,  et  la  médiocrité  n'est  pas 
permise  aux  poètes.  Je  préfère  reconnaître,  sans  discussion  si  l'on  veut, 
que  MM.  Benjamin  Constant,  F.  Flameng  et  Chartran  sont  de  grands 
peintres,  —  mais  la  muse  ne  les  a  pas  visités  pendant  leur  long- 
labeur.  M.  Benjamin  Constant  a  très  largement  et  même  brillamment 
peint  l'Assemblée  des  doyens,  présidée  par  le  recteur  dans  la  cour  de  la 
Sorbonne,  sous  une  colonnade  ionique  de  marbre  rouge,  flanquée  de 
deux  colossales  statues  à  patine  verdàtre.  Mais  les  Lettres  et  les 
Sciences  qu'il  a  alignées  de  chaque  côté  de  ce  panneau  central,  sur  un 
fond  discordant  de  verdure,  sont  d'une  déplorable  banalité. 
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M.  Flaraeng  a  peint  avec  esprit  et  brio,  sur  un  ciel  d'or  verdâtre, 
la  silhouette  de  la  grande  ville,  avec  le  fouillis  de  ses  toits  d'un  rose 
lilas,  de  ses  clochers  et  de  ses  tours,  dans  la  lumière.  —  Mais  ses 
ouvriers,  pastiches  de  Millet,  démocratiquement  installés  au  premier 
plan,  sont  plus  prétentieux  qu'intéressants  et  pour  se  douter  que 
Richelieu  pose,  au  fond  du  tableau,  la  Première  pierre  de  l'église  de  la 
Sorbonne,  il  faut  être  averti  par  le  catalogue.  M.  Flameng  a  craint 
l'ennui  d'une  cérémonie  officielle  et  il  n'y  a  pas  échappé  :  c'est  un 
homme  de  grande  habileté  mais  de  petite  foi. 

M.  Chartran,  appelé  à  peindre  Saint  Louis  écoutant  à  l'abbaye  de 
Royaumont  une  leçon  de  mathématiques  du  dominicain  Vincent  deBeauvais 
(est-il  bien  sûr  que  Vincent  de  Beauvais  ait  jamais  été  le  précep- 
teur de  saint  Louis?),  ne  pouvait  guère  être  lyrique  :  il  ne  l'a 
pas  été,  mais  il  pouvait  être  moins  banal.  Les  victimes  des  fours  à 
bachot  pourront  se  reconnaître  en  passant  dans  la  figure  si  profon- 
dément ennuyée  du  jeune  saint  Louis. 

Je  crains  que  M.  Duez,  excellent  peintre,  ne  se  soit  trompé  cette 
fois.  Je  ne  parle  pas  seulement  de  son  Virgile,  mais  même  du  bois 
dans  lequel  il  est  allé  chercher  l'inspiration.  Ah!  cette  inspiration,  la 
cherche-t-il  assez?  et  avec  quels  airs  profondément  malheureux?  on 
dirait  d'une  rage  de  dents.  Un  délicieux  coin  de  côte  et  de  mer 
ensoleillées  apparait  à  droite  à  travers  les  troncs  dénudés  des  pins. 
Mais  ces  pins  rayent  le  tableau  de  zébrures  diagonales,  dont  la 
répétition  monotone  est  bien  peu  décorative —  et  dans  l'ensemble  du 
tableau,  surtout  dans  l'indéchiffrable  fouillis  du  côté  gauche,  je  ne 
retrouve  pas  l'habituelle  justesse  d'œil  de  M.  Duez.  Il  faudra  voir 
l'œuvre  en  place  avant  de  se  prononcer  définitivement.  M.  Duez 
d'ailleurs  est  de  ceux  à  qui  les  revanches  sont  faciles. 

C'est  à  M.  R.  Collin  que  revient  la  palme  de  ce  concours.  Il  a  été 
chargé  de  décorer  la  salle  à  manger  du  recteur  —  et,  pensant  que  la 
grave  Université  n'est  pas  ennemie  à  table  d'une  sage  gaité  (duke 
est  dcsipere  in  locol),  il  a  évoqué,  dans  une  prairie  baignée  de  vapeurs 
blondes,  des  nymphes  souriantes,  telles  que  les  vieux  régents  n'en 
virent  jamais,  même  en  rêve.  Ce  ne  sont  pas  là  des  habitantes  de 
l'Olympe  classique,  ni  même  du  Parnasse  :  on  ne  les  a  jamais  chantées 
en  vers  latins  ;  —  ce  sont  des  jolies  filles  de  France,  apparues  dans 
une  heure  de  flânerie  à  un  Épicurien  délicat,  flânant  le  cigare  aux 
lèvres  dans  le  bois  de  Ville-d'Avray,  par  un  beau  soir  de  fin  d'été. 
C'est  une  charmante  évocation;  un  coin  de  nature  élégante  et  fami- 
lière, où  flotte  dans  un  concert  de  lilas  pâles  et  d'ocrés  cendrées,  de 
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roses  fins  et  de  verts  argentés,  une  harmonie  subtile;  et  dont  ces 
nymphes  au  torse  nu,  les  mains  chargées  de  fleurs  —  non  pas  de 
rhétorique  mais  de  fleurettes  librement  épanouies  aux  caresses  de  la 
brise  et  cueillies  par  brassées,  —  semblent  l'âme  légère  et  visible. 


[La  fin  prochainement.) 


ANDRE    MICHEL. 
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SOUS  LOUIS  XIV  ET  SOUS   LOUIS  XV 


A    L'HOTEL     DE    CH1MAY 


'exposition  ouverte  au  profit  de 
l'œuvre  de  l'Hospitalité  de  nuit, 
dans  les  salles  de  l'ancien  hôtel 
de  Chimay,  acquis  récemment 
pour  servir  d'annexé  à  l'École 
nationale  des  Beaux-Arts,  vient 
de  fermer  ses  portes,  après  avoir 
obtenu  un  succès  soutenu  jusqu'à 
la  dernière  heure.  C'était  en 
effet  la  plus  remarquable  qui  ait 
été  montrée  au  public  depuis 
celle  de  l'Histoire  du  Bois,  organisée  par  l'Union  centrale  des  Arts 
décoratifs  au  palais  de  l'Industrie,  en  août  1882.  Comme  sa  devan- 
cière, l'Exposition  de  l'œuvre  de  l'Hospitalité  de  nuit  est  venue 
affirmer  la  supériorité  incontestable  de  l'art  industriel  français, 
qui  a  laissé  dans  toutes  les  séries  de  l'ameublement  et  de  la  décoration 
des  modèles  d'une  grâce  et  d'une  délicatesse  incomparables. 

La  salle  consacrée  à  la  peinture  comprenait  une  réunion  de  por- 
traits français;  mais,  quoique  bien  choisie,  cette  collection  était  trop 
restreinte  pour  rien  dire  de  nouveau  sur  notre  école.  M.  Girou 
de  Buzareingues  conserve  les  variantes  des  compositions  connues 
de  Lesueur  et  de  Lebrun  pour  la  Prédication  de  saint  Paul  et  pour 
une  Descente  de  croix,  œuvres  savantes  aujourd'hui  délaissées  par  les 
amateurs  et  immobilisées  dans  les  Musées  publics.  Le  peintre  des 
beautés  de  la  cour  de  Louis  XIV,  P.  Mignard,  se  montrait  assombri 
dans  un   grand  tableau  allégorique   représentant   la   marquise   de 
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Soignelay  avec  ses  enfants,   exposé  par  sir   Richard  Wallace,   et 

sensuellement  maniéré  dans  le  Portrait  de  M de  Montespan,  prêté 

par  M.  le  vicomte  de  Guébriant. 


DUSTE  DE  HENRI  IV,  PAR  JEAN  WAU1N. 

(Bronze  expose  par  M.  Henri  Schneider.) 


Largillière  a  été  le  plus  grand  coloriste  français  de  la  fin  du 

xvne  siècle  et  il  n'a  jamais  oublié  les  leçons  qu'il  avait  reçues  dans 

la  ville  de  Rubens.  Il  faut  tout  son  talent  pour  rendre  séduisants  des 

portraits  de  magistrats  revêtus  de  lourdes  et  grotesques  perruques 

xxxvni.  —  2e  PÉRIODE.  5 
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sous  lesquelles  disparait  trop  souvent  le  caractère  individuel  des 
figures,  en  drapant  ses  personnages  d"étoffes  de  velours  ou  de  soie 
aux  tons  éclatants.  Son  meilleur  ouvrage  à  l'Ecole  des  Beaux-Arts 
était  une  scène  d'intérieur  dans  laquelle  on  l'aperçoit  accompagné 
de  deux  artistes,  l'un  peintre  et  l'autre  sculpteur.  Largillière  examine 
la  gravure  d'un  de  ses  portraits  faite  probablement  par  Van  Schuppen. 
Cette  composition  historique  appartient  à  Mm0  la  comtesse  de  Mon- 
treuil.  M.  Firmin-Didot  possède  une  suite  intéressante  de  portraits 
dessinés  par  Wallerant-Vaillant,  d'après  divers  personnages  de  la 
cour  de  Louis  XIV.  Ces  crayons  destinés  à  être  reproduits  par 
la  gravure  sont  composés  dans  le  style  des  grands  portraits  du 
xvii0  siècle,  dont  Robert  Nanteuil  est  resté  le  maitre  incontesté. 

L'école  galante  du  règne  de  Louis  XV  n'était  guère  représentée 
que  par  une  grande  pastorale  de  Boucher,  appartenant  à  sir  Richard 
Wallace,  et  par  deux  scènes  mythologiques  d'une  délicieuse  fraîcheur  : 
Vénus  au  bain  et  le  Repos  de  Vénus,  du  même  peintre,  prêtées  par  M.  le 
baron  Edmond  de  Rothschild.  Une  composition  allégorique  relative 
à  un  mariage  royal,  —  peut-être  celui  de  Louis  XV?  — ■  attribuée  à 
Lancret,  avait  été  empruntée  à  la  collection  de  M.  Groult.  Le  prince, 
revêtu  d'un  costume  héroï-comique,  descend  du  char  d'Apollon  porté 
sur  des  nuages,  pour  offrir  sa  main  à  sa  fiancée  qui  est  assise  dans  le 
char  de  Diane.  Latour  ramène  dans  un  milieu  plus  réel  avec  ses 
portraits  au  pastel,  dont  aucun  ne  méritait  de  mention  particulière. 
11  était  surpassé  cette  fois  par  Perronneau  dont  M.  Liandier  avait 
exposé  deux  belles  tètes  d'inconnus.  La  longue  existence  de  Nattier, 
l'un  des  meilleurs  peintres  du  xvme  siècle,  a  été  employée  à  repro- 
duire les  portraits  des  filles  de  Louis  XV,  et  ceux  des  dames  de  la 
cour,  auxquelles  l'usage  exagéré  du  fard  donne  une  expression 
uniforme,  malgré  la  solidité  de  la  pâte  et  la  fermeté  du  dessin 
habituelles  à  l'artiste.  Sir  Richard  Wallace  avait  envoyé  deux  de 
ces  répétitions  princières,  dont  l'une,  représentant  Mm°  Victoire 
assise  en  costume  de  Vestale,  est  très  importante.  La  famille  des  Van 
Loo,  qui  acompte  tant  d'artistes  distingués,  revendiquait  un  portrait 
de  Marivaux  prêté  par  la  Comédie  française  où  l'on  retrouve  tout 
l'humour  caustique  de  l'écrivain  et  un  beau  portrait  de  Louis  XV, 
jeune  et  en  costume  militaire,  qui  appartient  à  M.  Maillet  du  Boullay. 

Les  portraits  de  l'époque  de  Louis  XVI  étaient  plus  intéressants 
par  le  nom  des  personnages  que  par  la  valeur  artistique.  Le  peintre 
des  scènes  sentimentales,  Greuze,  se  montre  dans  ses  portraits  un 
artiste  plus  vrai  et  plus  attaché  à  la  nature  que  la  plupart  de  ses 


EXPOSITION  DE  L'ART  FRANÇAIS. 


38 


contemporains,  dont  les  œuvres  semblera  trop  souvent  mièvres  e\ 
surannées.  L'Exposition  comptait  de  lui  deux  portraits  de  M.  Gougenoi 


UUSTE    DE    JKAN-V1CTOIÏ    DE    BESE.WAI-, 


f»B    JACQUES     CAFFIEIll     (1737). 


(Bronze  exposé  par  AI.  le  baron  de  Besenval.) 


de  Croissy  et  de  sa  femme,  appartenant  à  M.  le  baron  de  Soucy  et 
surtout  un  beau  buste  du  graveur  Wille,  l'un  des  chefs-d'œuvre  du 
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maître,  qui  a  été  acquis  par  M.  Edouard  André  à  la  vente  de  la 
collection  Delessert. 

Dans  la  série  des  peintures  décoratives,  l'Exposition  ne  compre- 
nait que  deux  ensembles  dont  le  plus  important,  appartenant  à 
M.  Talamon,  consiste  en  sept  panneaux  à  sujets  mythologiques 
entourés  d'arabesques  peintes  et  dorées  sur  fond  blanc.  Le  catalogue 
raconte  que  ces  peintures  proviennent  de  la  maison  du  financier 
Samuel  Bernard  à  Sèvres.  Sans  vouloir  discuter  cette  tradition, 
nous  dirons  que  ces  compositions  présentent  les  plus  grands  rapports 
avec  la  série  gravée  des  arabesques  exécutées  par  Vouet  dans  les 
appartements  d'Anne  d'Autriche  au  palais  du  Louvre.  Un  second 
ensemble,  prêté  par  Mme  Lelong,  avait  été  employé  à  la  reconstitution 
d'un  salon  avec  son  ameublement  de  l'époque  de  Louis  XVI.  Le 
peintre  qui  a  exécuté  cette  charmante  décoration  où  l'on  retrouve 
l'influence  de  Cauvet  et  de  Rousseau,  s'est  inspiré  des  compositions 
de  Prieur  pour  quelques-uns  des  panneaux,  en  même  temps  qu'il 
empruntait  diverses  figures  aux  arabesques  publiées  par  Lavallée- 
Poussin. 

Plusieurs  vitrines  renfermaient  des  miniatures,  des  boites  et  des 
montres  décorées  d'émaux,  des  éventails  et  un  grand  nombre  de  ces 
objets  de  vitrine  qui  touchent  à  la  fois  à  l'art  de  la  peinture  et  à  celui 
de  la  joaillerie.  Ne  pouvant  citer  toutes  les  pièces  sans  refaire  le 
catalogue,  nous  mentionnerons  seulement  celles  qui  se  recomman- 
daient par  leur  importance  particulière.  M.  le  baron  Roger  avait 
exposé  une  collection  de  quinze  portraits  peints  en  émail  par  Petitot 
et  montés  sur  des  boites  d'or  qui  se  distinguaient  par  de  précieuses 
qualités  artistiques.  Une  collection  du  même  genre  plus  nombreuse 
et  comprenant  des  œuvres  d'Augustin,  de  Dumont,  de  Hall,  de  Périn. 
de  Fragonard  et  de  Prud'hon,  avait  été  confiée  à  l'Exposition  par 
M.  Michel  Heine.  Une  troisième  suite  de  montres  du  xvii"  et  du 
xviii"  siècles,  avait  été  envoyée  par  M.  Paul  Garnier.  Une  vitrine 
spéciale  renfermait  une  tabatière  en  or  ciselé  et  émaillé  du  règne  de 
Louis  XIV,  une  seconde  boite  du  temps  de  Louis  XV,  ainsi  qu'une 
couverture  de  livre  en  argent  ciselé,  dans  laquelle  Fragonard  avait 
encastré  le  portrait  de  Mlie  Salle,  et  une  châtelaine  de  la  fin  du 
xviii0  siècle.  Ces  quatre  admirables  bijoux  avaient  été  prêtés  par 
M.  le  baron  et  Mmc  la  baronne  Adolphe  de  Rothschild.  Nous  nous  bor- 
nerons à  rappeler  quelques  beaux  éventails  appartenant  à  MM.  Charles 
Mannheim  et  Germain  Bapst.  L'une  des  principales  curiosités  de 
cette  série  était  une  boite  décorée  d'émaux  reproduisant  les  tableaux 
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îs  plus  connus  de  Greuze,  exposée  par  M.  le  marquis  de  Moi'temart. 
Les  œuvres  de  la  sculpture  sont  toujours  rares  dans  les  habita- 


uusiE   d'homme,  tehue  cuite  peinte,   par  jean-ja'cqqes  caffie*ri    (1746). 
(Exposé  par  M.  Edouard  André.) 


tions  restreintes  des  amateurs.  L'exposition  du  quai  Malaquais  a  l'ait 
voir  cependant  une  réunion  intéressante  de  bustes  et  de  belles 
réductions  jetées  en  bronze  d'après  les  meilleures  compositions  de 
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notre  École.  La  pièce  la  plus  ancienne  et  la  plus  importante  à  la 
fois,  était  un  buste  de  Henri  IV,  appartenant;!.  M.  Henri  Schneider. 
Ce  portrait,  admirable  de  fonte  et  de  ciselure,  représente  le  monarque 
en  manteau  royal  et  la  tète  couronnée  de  lauriers  comme  les  héros 
divinisés  après  leur  mort.  Il  fait  évidemment  pendant  au  buste  de 
Louis  XIII  par  Jean  Warin,  qui  fait  partie  du  Musée  du  Louvre. 
Nous  avions  espéré  lors  de  son  apparition  à  la  vente  de  la  collection 
du  marquis  d'Osmont,  qu'il  serait  acquis  pour  notre  collection 
nationale.  Il  a  figuré  en  1742  à  la  vente  du  comte  de  Pontchartrain. 
M.  le  marquis  de  Nicolaï.  possède  deux  figures  en  pied  de  Jupiter  et 
de  Junon  sous  les  traits  de  Henri  IV  et  de  Marie  de  Médicis  qui  ont 
servi  autrefois  de  chenets,  et  que  l'on  ne  saurait  attribuer  qu'à 
Barthélémy  Prieur  ou  à  Barthélémy  Tremblay  '. 

Antoine  Coyzevox  apparaissait  avec  deux  bustes  en  marbre  de 
Louis  XIV  et  du  duc  d'Orléans,  prêtés  par  sir  Richard  Wallace,  et  un 
buste  de  Gabriel,  premier  architecte  du  Roi,  appartenant  à  M.  Per- 
dreau. De  G irardon,  l'émule  de  Coyzevox,  M. Germain  Bapst  avait  exposé 
un  très  remarquable  modèle  en  cire  de  la  grande  statue  équestre  de 
Louis  XIV  érigée  sur  la  place  Vendôme.  L'Exposition  renfermait  une 
réduction  en  plomb  avec  différences,  de  ce  même  monument,  appar- 
tenant à  M.  Barjot.  Il  en  existe  d'autres  aux  Musées  du  Louvre,  de 
Versailles,  deDresde,  à  Windsor  et  chez  plusieurs  amateurs.  Ces  états 
divers  tiennent  à  ce  qu'après  avoir  modelé  une  première  statue,  qui 
fut  jugée  trop  petite  pour  les  dimensions  de  la  place,  Girardon  dut 
en  recommencer  une  seconde  sur  une  plus  grande  échelle.  La  pre- 
mière statue,  donnée  par  le  roi  au  maréchal  de  Boufflers,  fut  érigée 
ensuite  à  Beauvais  et  brisée  en  1792.  M.  le  baron  Gustave  de  Rothschild 
avait  prêté  deux  groupes  représentant  l'enlèvement  de  Proserpine 
par  Pluton  et  de  Borée  par  Zéphire,  réductions  en  bronze  d'après 
Girardon,  dont  il  existe  d'autres  exemplaires  au  Louvre  et  dans 
diverses  collections.  Celles  de  M.  de  Rothschild  sont  placées  sur  de 
beaux  piédestaux  en  incrustation  d'étain  et  de  cuivre. 

Le  sculpteur  Gobert,  sur  lequel  nous  n'avons  pas  rencontré  de 
renseignements  assez  complets  pour  établir  une  biographie,  semble 
s'être  consacré  à  la  glorification  du  grand  roi.  Mme  la  comtesse  d'Yvou 
possède  une  statue  de  marbre  représentant  Louis  XIV"  en  costume 
d'empereur  romain  et  foulant  aux  pieds  l'hérésie,  qui  a  été  exécutée  en 
1692,  d'après  la  grande  figure  commandée  à  Coyzevox  pour  la  déco- 

I.  Ces  figures  ont  été  présentées  par  M.  Courajod  à  la  Société  des  anti- 
quaires, en  1887. 
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ration  de  l'Hôtel  de  Ville  de  Paris.  Nous  serions  disposé  à  retrouver 
un  second  ouvrage  de  Gobert,  dans  une  curieuse  statuette  en  bronze 
appartenant  à  M.  le  comte  do  Ganay,  où  le  roi  écrase  des  héré- 
tiques, si  l'on  pouvait  l'assimiler  à  un  monument  érigé  en  1695 
au-dessus  de  la  grotte  du  château  de  Rueil  par  le  duc  de  Richelieu.  Le 
Mercure  de  France  rapporte  que  Louis  XIV  avait  promis  de  venir  à 
Rueil  pour  assister  à  une  fête  brillante  que  ce  seigneur  se  proposait  de 
donner  en  son  honneur  et  dont  le  régal  le  plus  agréable  devait  être 
la  présentation  du  modèle  d'une  statue  équestre  de  ce  prince,  dont 
le  cheval  ne  portait  que  sur  les  deux  pieds  de  derrière  et  qui  était  dans 
un  équilibre  si  juste  que  d'un  doigt  on  la  faisait  mouvoir.  Une  longue 
inscription  placée  sur  la  base  du  monument  relatait  la  dédicace  au 
prince  par  le  duc  de  Richelieu  et  le  nom  du  sculpteur.  Les  comptes 
des  bâtiments  du  Roi  mentionnent  plusieurs  paiements  faits  au  sieur 
Gobert,  conseiller  du  Roy,  intendant  et  ordonnateur  alternatif  des 
bâtiments  (1681),  qui  pourrait  fort  bien  avoir  utilisé  ses  rapports  avec 
les  sculpteurs  de  Versailles,  en  composant  des  oeuvres  destinées  à 
faire  sa  cour  à  son  maître.  Plusieurs  ciseleurs  du  xvnr'  siècle  ont 
porté  le  même  nom. 

On  retrouvait  à  l'Exposition  de  l'Hospitalité  de  nuit,  deux  bustes 
de  la  famille  de  Besenval  qui  avaient  vivement  excité  l'attention  lors 
de  leur  première  apparition  à  l'Exposition  des  Alsaciens-Lorrains. 
Le  premier  représente  Jean-Victor  baron  de  Besenval,  chevalier  de 
justice  de  la  République  helvétique  ;  il  porte  l'inscription  :  Fait  par 
Caffteri  en  1737  ;  et  l'autre  :  P. -Victor  baron  de  Besenval,  Avovver  du 
canton  de  Soleure,  fondateur  du  Waldeck  en  1683.  Il  est  signé  :  Fait 
par  Caffieri  à  Paris  en  1735.  Ces  deux  inscriptions  apprennent  que 
Jacques  Caffieri,  l'un  des  plus  célèbres  ciseleurs-fondeurs  du  xvme  siè- 
cle, était  en  même  temps  habile  sculpteur.  L'abbé  de  Fontenay,  qui 
l'avait  connu,  confirme  dans  son  dictionnaire,  qu'il  avait  été  chargé 
de  modeler  ces  bustes  pour  la  famille  de  Besenval.  Les  deux  dates  de 
1737  et  1739  s'opposent  à  ce  qu'on  attribue  ces  œuvres  à  son  fils  Jean- 
Jacques  Caffieri  né  en  1726.  On  s'explique  le  degré  de  perfection 
auquel  étaient  arrivés  certains  ornemanistes  du  siècle  passé,  lorsqu'on 
les  voit  initiés  à  toutes  les  pratiques  de  la  sculpture.  Le  portrait  de 
Jean-Victor  de  Besenval  est  une  oeuvre  vivante  et  dramatique  dont 
le  bronze  est  revêtu  d'une  chaude  patine  florentine.  Par  contre  celui 
de  l'Avoyer  est  traité  dans  un  sentiment  plus  froid  auquel  la  matière 
de  cuivre  jaune  donne  moins  de  mouvement.  Cette  famille  d'artistes 
présentait  encore  un  buste  d'homme  inconnu,  en  terre  cuite  revêtue 
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d'une  couleur  de  bronze,  qui  appartient  à  M.  Edouard  André.  C'est 
l'un  des  premiers  ouvrages  du  grand  portraitiste  auquel  on  doit  le 
buste  de  Rotrou  qui  décore  le  foyer  du  Théâtre-Français.  Il  y  a  gravé 
au  revers  l'inscription  :  Fait  par  son  anuj  Caffiery  le  jeune  1746. 

L'un  des  meilleurs  portraitistes  du  xvme  siècle,  Jean-Baptiste 
Lemoyne,  comptait  plusieurs  bustes  intéressants  dans  l'hôtel  de  Chi- 
may.  Le  plus  important  était  celui  de  Gabriel,  architecte  des  bâtiments 
de  la  place  de  la  Concorde  et  fils  de  celui  dont  nous  avons  rencontré 
le  buste  par  Coyzevox;  il  appartient,  commele  premier,  àM.  Perdreau. 
M.  Germain  Bapst  possède  un  buste  de  terre  cuite  représentant  le 
sculpteur  lui-même  et  M.  E.  Taigny  avait  prêté  une  gracieuse  tête 
d'enfant  couverte  d'une  fanchon.  Sir  Richard  Wallace  s'était  dessaisi 
temporairement  d'une  élégante  Flore-baigneuse  en  marbre,  réduc- 
tion d'une  statue  commandée  probablement  par  Mme  de  Pompadouret 
qui  rappelle  les  traits  de  la  favorite  '.  Ces  diverses  œuvres  étaient 
surpassées  par  un  buste  de  femme  inconnue  prêté  par  M.  Edouard 
André,  dans  lequel  le  naturalisme  délicat  de  J.-B.  Lemoyne  revit 
tout  entier.  Sir  Richard  Wallace  avait  également  confié  à  l'Expo- 
sition deux  sculptures  importantes  en  marbre  de  Houdon,  l'honneur 
de  notre  Ecole  à  la  fin  du  XVIIIe  siècle.  Le  premier  représente  un  vieil- 
lard inconnu,  à  la  physionomie  pleine  d'expression  qui  rappelle  cer- 
tains portraits  de  Franklin.  Le  second  montre  Sophie  Arnould  dans 
un  de  ses  rôles  dramatiques,  costumée  à  l'antique  suivant  les  idées 
du  moment,  mais  dont  les  draperies  sont  disposées  avec  un  grand 
goût.  Son  contemporain  Pigalle  était  représenté  par  un  buste  de 
Georges  Gougenotde  Croissy,  exposé  par  M.  le  baron  de  Soucy,  et  par 
les  deux  enfants  à  la  cage  et  à  l'oiseau  dont  il  existe  de  nombreuses 
répétitions  en  bronze.  Celles-ci  appartiennent  à  M.  Rodolphe  Kann. 
On  sait  que  le  marbre  original  de  l'Enfant  à  la  cage  a  été  donné  au 
Musée  du  Louvre  par  M.  Costantini.  Celui  de  l'Enfant  à  l'oiseau,  resté 
dans  la  famille  du  sculpteur,  a  été  récemment  vendu  à  l'hôtel  Drouot 
et  acquis  par  M.  Dollfus  qui  l'avait  exposé  à  l'hôtel  deChimay. 

On  rencontre  dans  les  Cabinets  et  dans  les  Musées  de  beaux  bronzes, 
les  uns  d'après  l'antique,  les  autres  dans  le  sentiment  du  xvne  siècle, 
auxquels  il  est  difficile  d'attacher  un  nom  d'auteur.  Les  sculpteurs 
envoyés  à  l'Académie  de  Rome  avaient  adopté  l'usage  d'exécuter  des 
esquisses  ou  des  réductions  d'après  les  statues  antiques  et  d'en  faire 
tirer  des  exemplaires  en  métal.  Les  catalogues  du  xviue  siècle  citent 

1.  Un  a  voulu  retrouver  dans  ce  marbre  le  portrait  de  Mme  du  Barry,  mais  il 
porte  la  date  de  1755  ;  Mme  du  Barry,  née  en  17-f;s,  n'avait  nlors  que  douze  ans. 
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de  nombreuses  pièces  de  ce  genre,  dues  aux  Anguier,  à  Girardon,  à 
Legros,  et  plus  tard  à  Bou chardon.  La  fonte  en  est  ordinairement 
très  belle  et  on  l'attribue  aux  frères  Keller  qui  ont  exécuté  les 
grands  chefs-d'œuvre  du  parterre  d'eau  pour  le  palais  de  Versailles. 
MM.  Charles  Mannheim,  Rikoff,  du  Plessis,  sir  Richard  Wallace, 
le  comte  de  Rochefort,  Mmc  la  comtesse  d'Yvon  et  M"c  Grandjean 
avaient  exposé  plusieurs  statuettes  d'après  l'antique  ou  représentant 
des  personnages  mythologiques  dans  le  style  élégant  du  xvue  siècle, 
dont  les  belles  patines  se  détachent  le  plus  souvent  de  socles  en 
bronze  doré  qui  les  supportent. 

Pour  produire  tout  son  effet,  une  exposition  du  mobilier  réclame 
la  présence  de  tentures  de  tapisserie  qui  seules  établissent  une  har- 
monie nécessaire  entre  la  décoration  générale  des  salles  et  l'aspect 
des  objets  qui  y  sont  placés.  Avec  son  obligeance  ordinaire,  le  ser- 
vice du  Mobilier  national  s'était  rendu  au  désir  exprimé  par  le  comité, 
en  envoyant  à  l'hôtel  de  Chimay  plusieurs  pièces  de  ses  tentures  les 
plus  intéressantes  des  deux  derniers  siècles.  C'étaient  quatre  mor- 
ceaux de  la  tenture  des  Mois  ou  des  Maisons  royales  ;  deux  autres 
de  la  tenture  des  Batailles  d'Alexandre  tissées  aux  Gobelins  sous  la 
direction  générale  de  Charles  Lebrun  ;  trois  pièces  de  la  série  des 
Éléments  et  trois  autres  des  Saisons  d'après  Audran  ;  des  Termes, 
simples  entre-deux  de  fenêtres  d'après  Lebrun,  et  deux  morceaux  de 
la  tenture  des  Indes  d'après  Desportes.  M.  le  marquis  de  Pennautier 
y  avait  ajouté  cinq  panneaux  d'une  rare  conservation  à  décor  d'ara- 
besques dans  le  style  de  Bérain  et  provenant  des  métiers  des  Gobelins, 
que  sa  famille  a  reçus  en  héritage  du  financier  Pennautierdont  Mme  de 
Sévigné  racontait  à  sa  fille  les  rêves  ambitieux.  Les  compositions  de 
Claude  Audran  sont  moins  originales  et  moins  vigoureuses  que  celles 
de  Bérain,  mais  elles  atteignent  une  élégance  qui  ne  sera  probable- 
ment jamais  dépassée.  Il  n'existe  rien  de  plus  exquis  en  ce  genre  que 
la  série  des  douze  Mois  acquise  par  M.  Boucheron  à  la  vente  de  la 
collection  de  M.  de  Gunzbourg.  Un  autre  amateur,  M.  le  marquis 
de  Lévis,  est  propriétaire  de  deux  pastorales  de  Boucher  qui  ont  con- 
servé toute  leur  fraîcheur. 

L'Exposition  avait  eu  la  bonne  fortune  de  réunir  un  nombre  inat- 
tendu d'écrans  de  foyer  garnis  de  tapisseries  qui  montraient  à  quel 
degré  d'habileté  étaient  parvenus  les  ateliers  de  la  manufacture  de 
Beauvais,  au  temps  de  Behagle  et  d'Oudry.  La  première  place  revenait 
à  l'écran  exposé  par  M.  Charles  Mannheim,  sur  lequel  était  représenté 
le  Triomphe  de  Flore,  composé  dans  le  goût  de  Bérain.  Auprès  figu- 
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rait  un  second  écran  appartenant  à  M.  Spitzer,  dont  le  milieu  étaii 
occupé  par  un  vase  de  fleurs  dans  un  encadrement  de  l'époque  de 
Louis  XIV.  Un  troisième,  prêté  par  M'"c  la  comtesse  de  Belbeuf,  offrait 
un  champ  sur  lequel  se  détachait  une  figure  de  Chinois  tenant  deux 
perroquets.  Ce  panneau  rappelait,  par  la  largeur  du  style,  la  tenture 
de  M.  le  marquis  de  Pennautier. 

Le  xviii8  siècle  se  hâta  d'abandonner  les  dispositions  sages  et 
réglées  de  l'École  de  Louis  XIV,  pour  se  lancer  dans  la  fantaisie  et 
dans  l'irrégularité  de  l'ornement.  Heureusement,  il  lui  restait  la 
grâce  et  le  fini  d'exécution  qui  rachètent  cette  absence  de  style.  A  la 
suite  de  ces  pièces  si  largement  pondérées,  l'Exposition  possédait 
d'autres  écrans  dont  les  tapisseries  n'accusaient  plus  le  même  idéal. 
Dans  l'un,  appartenant  à  M.  le  vicomte  A.  de  Mortemart,  plusieurs 
figures  d'enfants  brandissant  des  torches  et  dessinées  probable- 
ment par  Boucher,  sont  jetées  sans  aucune  préoccupation  de  la 
composition  sur  un  fond  lie  de  vin.  Un  second  meuble  identique, 
propriété  de  sir  Richard  Wallace  et  représentant  un  groupe  de  musi- 
ciens d'après  Watteau,  peut  donner  lieu  à  la  même  critique  esthétique. 

L'élégance  fastueuse  de  l'époque  de  Louis  XIV  se  retrouve  dans 
un  grand  canapé  et  dans  deux  fauteuils  prêtés  par  M.  le  baron  Gustave 
de  Rothschild,  dontla  tapisserie,  admirablementconservée,  est  décorée 
de  vases  et  de  bouquets  de  fleurs  largement  dessinés.  M.  le  marquis 
de  Pennautier  avait  joint  à  son  envoi,  un  lit  provenant  également  de 
l'ancien  mobilier  de  sa  famille,  avec  six  fauteuils,  dont  la  tapisserie 
était  travaillée  en  vieux  point  de  Hongrie.  Les  arabesques  et  les 
branches  de  fleurs  en  relief  en  sont  indiquées  par  une  succession  de 
points  en  laine  et  en  soie,  alternativement  verticaux  et  horizontaux, 
qui  forment  un  travail  tout  particulier. 

L'ameublement  des  ministères  et  des  grandes  administrations  de 
l'Etat  réserve  de  nombreuses  surprises  à  la  curiosité  des  amateurs. 
On  se  rappelle  les  belles  oeuvres  envoyées  par  les  ministères  de  la 
Marine  et  des  Finances,  à  l'Exposition  rétrospective  organisée  en  1882 
au  palais  de  l'Industrie  par  la  Société  de  l'Union  centrale.  La  com- 
mission chargée  de  préparer  l'Exposition  de  l'œuvre  de  l'Hospitalité 
de  nuit  a  pensé  qu'elle  pouvait  encore  puiser  à  la  même  source  et  le 
succès  a  répondu  à  son  attente.  Si  la  nouvelle  contribution  des  éta- 
blissements publics  est  plus  restreinte  que  celle  de  1882,  l'importance 
et  la  richesse  des  pièces  compensent  heureusement  cette  infériorité. 
Le  ministère  de  la  Justice  s'était  momentanément  dessaisi  d'un  grand 
bureau  plat  dont  les  panneaux  sont  encadrés  par  des  ornements  de 
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bronze  doré  dans  le  style  le  plus  chantourné  du  règne  de  Louis  XY. 
Ce  meuble  a  servi,  dit-on,  au  roi  Louis  XVI  pendant  sa  captivité  dans 
la  tour  du  Temple,  avant  de  faire  partie  du  mobilier  du  ministère  de  la 
Justice,  mais  il  est  assez  beau  pour  se  présenter  sans  le  secours  d'un 
souvenir  historique,  dont  l'exactitude  aurait  besoin  d'être  contrôlée. 
Plus  important  encore  était  un  autre  bureau  appartenant  au  minis- 
tère des  Affaires  étrangères  et  qui,  jusqu'à  ce  jour,  était  également 
resté  inconnu.  La  disposition  en  est  identique,  mais  le  caractère  de 
la  décoration  semble  d'une  époque  un  peu  antérieure.  *On  attribue 
l'exécution  de  ce  meuble,  que  l'on  croit  avoir  appartenu  au  ministre 
de  Vergennes,  à  l'ébéniste  Gaudereau  dont  on  ne  connaît  jusqu'ici 
aucun  ouvrage  authentique,  à  l'exception  peut-être  des  deux  encoi- 
gnures-médailliers  du  roi  Louis  XV,  qui  appartiennent  à  la  Biblio- 
thèque nationale. 

L'Exposition  de  l'Hospitalité  de  nuit  montrait  un  troisième  bureau 
appartenant  au  ministère  de  la  Marine,  dont  nous  avons  déjà  parlé 
lors  de  l'Exposition  rétrospective  du  mobilier  en  1882.  Nous  lui 
préférons  de  beaucoup  le  bureau  placé  dans  la  salle  du  Conseil  du 
palais  de  Versailles,  et  qui  avait  été  envoyé  à  l'Ecole  des  Beaux-Arts, 
après  avoir  figuré  jadis  à  l'Exposition  des  Champs-Elysées.  Nous  ne 
connaissons  pas  de  pièce  qui  puisse  lui  être  comparée  pour  l'harmonie 
de  la  composition  et  pour  la  souplesse  de  l'exécution.  Boulle  n'était 
pas,  au  reste,  le  seul  ébéniste-marqueteur  du  règne  de  Louis  XIV 
et  on  pourrait,  avec  quelque  probabilité,  faire  honneur  de  cette  belle 
pièce  à  Pierre  Golle  qui,  d'après  les  comptes  des  bâtiments  royaux, 
avait  exécuté  plusieurs  bureaux  semblables  pour  le  Roi  et  pour  le 
Dauphin.  L'Exposition  avait  obtenu  deux  commodes,  chefs-d'œuvre 
de  Boulle  qui,  s'ils  n'étaient  pas  inconnus  du  public,  n'avaient 
cependant  jamais  quitté  les  salles  de  l'établissement  qui  leur  a 
servi  de  refuge  depuis  la  fin  du  dernier  siècle.  Ces  commodes  furent 
réservées,  lors  de  la  vente  du  mobilier  national,  sur  la  demande 
de  l'ancien  abbé  Leblond,  administrateur  de  la  bibliothèque  Mazarine 
et  .membre  du  comité  des  Arts.  L'inventaire,  dressé  par  M.  de 
Fontanieu,  en  1729,  les  mentionne  comme  existant  dans  la  chambre 
à  coucher  de  Louis  XIV,  et  jamais  meubles  ne  furent  plus  dignes  de 
cette  place  d'honneur. 

Le  Conservatoire  national  des  Arts  et  Métiers  s'était  privé  tempo- 
rairement d'une  grande  horloge  qui  compte  parmi  les  plus  importantes 
créations  de  l'école  de  Boulle.  Elle  porte  sur  son  cadran  la  date  de 
1712  et  l'adresse  de  l'horloger  Thuret,  beau-frère  de  l'ébéniste  qui 
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habitait  près  de  lui,  dans  les  galeries  du  Louvre.  Elle  fit  partie  du 
mobilier  royal  jusqu'à  la  Révolution,  où  elle  fut  accordée  au  nouvel 
établissement  du  Conservatoire,  en  même  temps  que  diverses  pièces 
de  mécanique  et  d'horlogerie  provenant  de  l'ancienne  Académie  des 
Sciences  et  choisies  dans  les  dépôts  publics.  Par  extraordinaire,  la 
marqueterie  n'occupe  dans  la  décoration  de  ce  régulateur  qu'un  rôle 
secondaire.  L'horloge,  disposée  pour  occuper  le  centre  d'un  salon 
rond,  est  placée  sur  une  base  triangulaire  à  panneaux  rentrants, 
décorés  d'incrustations  de  cuivre  sur  un  fond  de  bois  d'ebène.  Au- 
dessus  est  placé  un  groupe  de  bronze  représentant  Hercule  et  Atlas 
accompagnés  d'un  dragon  sortant  des  rochers.  Ces  figures  supportent 
une  sphère  céleste  émaillée  en  bleu  et  enveloppée  d'un  cadran  tour- 
nant. L'ensemble  est  terminé  par  une  figure  ailée  symbolisant  l'As- 
tronomie. Mme  la  baronne  J.  de  Rothschild  avait  prêté  à  l'Exposition 
des  Alsaciens-Lorrains,  un  régulateur  qui  ne  différait  de  celui-ci  que 
par  sa  base  triangulaire  de  brèche  violette  ornée  d'appliques  en 
bronze  doré. 

Le  Comité  d'organisation  avait  obtenu  du  ministère  de  l'Intérieur 
l'une  des  deux  commodes  qui  sont  conservées  dans  les  appartements 
particuliers  du  ministre.  La  présence  tardive  de  ce  meuble,  qui 
n'avait  pas  encore  affronté  les  regards  du  public,  a  permis  d'inscrire 
au  catalogue  le  nom  de  Riesener.  Cette  commode  rappelle,  dans  une 
proportion  inférieure,  celle  qui  est  placée  dans  la  chambre  à  coucher 
delà  reine  au  palais  de  Fontainebleau,  et  que  l'on  a  vue  aux  Champs- 
Elysées  en  1882.  Elle  date  de  la  période  la  plus  brillante  du  talent 
de  Riesener,  celle  dans  laquelle  il  exécutait  pour  l'ameublement  de 
Versailles  et  de  Saint-Cloud,  les  admirables  pièces  de  la  collection 
Hamilton  et  de  certaines  collections  de  Londres.  On  avait  espéré 
joindre  à  ces  richesses,  l'horloge  à  gaine  offerte  à  l'ancienne  biblio- 
thèque de  l'abbaye  de  Saint-Victor  par  la  veuve  de  Martinot-Duplessis, 
et  déposée  actuellement  dans  les  salles  de  la  Bibliothèque  de  l'Arsenal, 
ainsi  qu'un  remarquable  bureau,  accompagné  de  son  cartonnier, 
dans  le  style  deCressent,  qui  meublent  le  cabinet  d'un  des  directeurs 
du  ministère  de  la  Guerre,  mais  ces  envois  ont  rencontré  des  oppo- 
sitions qui  n'ont  pu  être  surmontées. 

Il  serait  regrettable  que  ces  beaux  ouvrages  fussent  destinés  à 
rentrer  dans  les  arcanes  inaccessibles  des  administrations  où  ils  sont 
ensevelis.  Jusqu'cà  ces  derniers  temps  les  spécimens  de  l'industrie 
française  à  son  époque  de  floraison,  étaient  considérés  comme  des  vieil- 
leries auxquelles  on  préférait  les  productions  modernes  du  faubourg 
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Saint-Antoine.  Ce  mépris  explique  le  petit  nombre  des  meubles 
anciens  conservés  tant  au  Garde-Meuble  que  dans  nos  établissements 
publics;  il  fait  comprendre  les  ventes  qui  n'ont  jamais  cessé  d'être 
faites,  d'objets  remarquables  mis  au  rebut  et  achetés  ;i  des  prix 
dérisoires,  par  d'habiles  marchands  certains  de  les  placer  avec  des 
bénéfices  considérables,  dans  les  riches  collections  particulières.  Il 
n'en  peut  plus  être  ainsi  ;  le  goût  public  s'est  réveillé  de  son  indiffé- 
rence, et  les  beaux  meubles  atteignent  maintenant  des  enchères 
aussi  élevées  que  celles  réservées  autrefois  aux  tableaux  des  grands 
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maitres.  En  même  temps,  l'industrie  moderne  s'efforce  de  s'assi- 
miler les  admirables  procédés  de  fabrication  qui  avaient  été  mis  en 
oubli  et  de  reproduire  les  chefs-d'œuvre  du  siècle  passé,  pour  satis- 
faire aux  exigences  de  la  curiosité.  Notre  ami  E.  Bonnaffé  a  démontré 
le  premier,  dans  cette  revue,  la  nécessité  de  rassembler  les  richesses 
mobilières  appartenant  à  l'État,  dans  un  musée  spécial  où  les  indus- 
triels et  les  amateurs  pourraient  les  étudier  et  les  admirer.  Il  pro- 
posait de  créer  cette  collection  dans  le  palais  du  Louvre,  qui  possédait 
déjà  un  noyau  considérable  de  pièces  provenant  du  Garde-Meuble  et 
du  château  de  Saint-Cloud.  Cet  appel  n'a  pas  été  entendu,  mais 
depuis,  la  Société  de  l'Union  centrale  a  jeté  les  bases  d'un  Musée  des 
Arts  décoratifs  qui,  malgré  son  âge  récent  et  son  installation  provi- 
soire, rend  déjà  d'inappréciables  services  à  nos  industries  d'art.  Le 
nouveau  Musée,  dont  l'étendue  a  été  récemment  doublée  par  suite  de 
ses  nombreux  achats,  a  pu  réunir  une  série  de  modèles  choisis  dans 
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les  différentes  brandies  de  l'ameublement  à  laquelle  il  a  joint  une 
collection  sans  égale  de  sculptures  sur  bois  des  deux  derniers  siècles  ; 
mais  les  ressources  dont  il  dispose  ne  lui  permettront  jamais  d'acqué- 
rir les  grandes  pièces  dont  la  valeur  augmente  sans  cesse.  Il  est 
indispensable  que  l'État  s'associe  à  cette  entreprise  d'utilité  publique, 
en  déposant,  dans  le  Musée  des  Arts  décoratifs,  les  meubles  d'art  qui 
sont  dispersés  dans  les  administrations,  sans  surveillance  suffisante 
et  sans  profit  pour  personne.  On  a  dit  souvent  de  nos  Musées  qu'ils 
représentaient  un  capital  dont  les  intérêts  sont  payés  par'les  béné- 
fices de  l'instruction  qu'ils  répandent.  Il  serait  d'une  mauvaise  gestion 
de  conserver  une  tradition  surannée  laissant  improductive  une  portion 
notable  de  notre  patrimoine  qui,  mise  en  œuvre,  se  transformerait 
en  supplément  de  force  pour  le  travail  français.  Nous  avons  tonte 
confiance  clans  les  efforts  persévérants  de  M.  Anton  in  Proust,  prési- 
dent de  la  Société  de  l'Union  centrale  des  Arts  décoratifs,  pour 
obtenir  la  réalisation  d'un  projet  qui  doterait  Paris  d'un  Musée  dont 
tous  les  gouvernements  étrangers  ont  reconnu  les  avantages  et  pour 
lequel  ils  se  sont  imposés  de  coûteux  sacrifices. 

Le  nombre  des  meubles  prêtés  par  les  amateurs  nous  oblige  à  ne 
signaler  que  les  principaux  et  à  négliger  des  pièces  qui  auraient  été 
citées  en  première  ligne  dans  des  expositions  moins  riches  que  celle 
du  quai  Malaquais.  Les  plus  anciens  ouvrages  .remontaient  au  règne 
de  Louis  XIV  et  sortaient  des  ateliers  de  M.-C.  Boulle  ou  des  ébé- 
nistes qui  ont  les  premiers  trouvé  la  formule  de  l'ameublement 
moderne.  Il  serait  difficile  d'indiquer  un  nom  pour  la  charmante 
table  en  ébèneavec  pieds  de  biche  et  mascarons  d'applique  en  bronze, 
exposée  par  Mme  d'Armaillé,  dont  la  tablette  est  entourée  d'une 
bordure  de  fleurs,  en  marqueterie  de  bois  de  rapport.  Le  catalogue 
attribue  cette  marqueterie  à  Gaudreau  ou  Gaudron  chargé  d'exé- 
cuter l'ameublement  du  duc  de  Bourgogne  en  1699.  Il  en  résulterait 
que  tous  les  travaux  de  ce  genre  conservés  dans  les  collections 
et  notamment  le  bureau  à  huit  pieds  appartenant  à  M.  le  général 
Gervais,  auraient  été  exécutés  par  cet  ébéniste.  Mais  on  sait  que 
M.-C.  Boulle  avait  été  également  ouvrier  en  marqueterie  avant 
d'adopter  les  incrustations  de  cuivre  et  d'écaillé.  Il  vaut  mieux  se 
borner  à  placer  ces  ouvrages  sous  un  titre  général,  sans  s'avancer 
plus  loin  jusqu'à  nouvel  ordre.  M.  le  marquis  de  Nicolaï  avait  prêté 
une  commode  décorée  d'incrustations  d'écaillé  sur  cuivre,  dont  un 
dessin  attribué  à  Boulle  fait  partie  des  collections  du  Musée  des  Arts 
décoratifs.  M.  le  marquis  de  Vogué,  qui  possède  la  majeure  partie  du 
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splendide  mobilier  du  ministre  de  Machault,  en  avait  distrait  tempo- 
rairement un  coffre  à  pied,  revêtu  de  bandes  à  charnières  terminées 
par  des  mascarons  et  des  têtes  de  lions,  ainsi  qu'une  grande  pendule 
dont  le  cadran  repose  sur  deux  figures  de  bronze  tirées  des  tombeaux 
des  Médicis  à  Florence.  Sir  Richard  Wallace  et  M.  le  général  Liégeard 
avaient  exposé  deux  régulateurs  à  pied  dont  la  forme  et  les  arabesques 
burinées  dans  l'écaillé,  le  cuivre  et  l'étain,  présentent  de  grands 


COMMODE     DE     0  0  U  L  I.  E  ,     DITE     MAZARINE. 

(Exposée  par  la  Bibliothèque  Mazarine.) 


rapports.  Un  troisième  régulateur  provenait  de  la  collection  de  M.  le 
baron  de  Lassus.  La  pendule  surmontée  de  la  figure  de  l'Abondance 
est  placée  sur  une  gaine  quadrangulaire  au  chiffre  du  roi.  Un 
meuble  semblable  existe  au  Musée  d'Art  industriel  de  Berlin. 

Les  premières  années  du  xvne  siècle  virent  apparaître  les  ouvrages 
d'Oppenord  et  de  Cressent  qui  remplacèrent  les  inscrustations  du 
règne  de  Louis  XIV  par  la  marqueterie  de  bois  exotiques  servant  de 
champ  à  des  bronzes  largement  dessinés.  Cette  simplicité  vigoureuse 
se  remarquait  dans  un  grand  pupitre-bureau  en  bois  de  rose  à 
l'aspect  monumental,  appartenant  à  M.  Henri  Schneider,  et  dans  une 
commode  d'une  sobre  ordonnance  prêtée  par  M.  le  comte  de  Vogué. 


PERIODE. 
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Quelques  spécimens  accusaient  l'influence  personnelle  de  Cressent, 
l'ébéniste  du  Régent  qui  plaçait  souvent  sur  les  panneaux  de  ses 
meubles  des  scènes  de  chasse  et  des  singeries.  M.  Mannheim  possède 
une  grande  armoire  d'encoignure  dont  les  bronzes  symbolisent  les 
attributs  de  la  Science  et  de  l'Industrie.  L'ameublement  du  cabinet 
du  contrôleur  des  finances  l'abbé  Terray,  conservé  dans  sa  famille, 
figurait  à  l'exposition.  Mme  la  comtesse  de  Belbeuf  y  avait  envoyé  un 
grand  bureau  plat  et  Mme  la  comtesse  Terray  un  cartonnier  à  pied 
avec  un  secrétaire  de  formes  chantournées  qui  en  ont  fait  partie. 
Ces  meubles  qui  portent  l'estampille  encore  inconnue  de  Burb, 
accusent  la  persistance  de  l'école  de  Cressent,  jusqu'au  milieu  du 
xvme  siècle.  M.  le  comte  Lafond  avait  exposé  un  bureau  du  même 
style,  sur  lequel  était  placé  un  cartonnier  d'angle  aux  bronzes 
savamment  moulurés. 

Nous  ne  saurions  attribuer  qu'à  Jacques  Caffieri  la  commode 
appartenant  à  Mme  Burat,  qui  était  l'une  des  pièces  principales  de  la 
collection.  Les  pieds  et  les  chutes  en  bronze  de  ce  beau  meuble 
rappellent  ceux  de  la  pendule  de  Versailles  et  l'on  y  retrouve  les 
ornements  échancrés  à  dentelure  qui  décorent  la  commode  apparte- 
nant à  sir  Richard  Wallace  et  signée  par  ce  ciseleur.  Nous  présumons 
qu'il  a  été  exécuté  sur  les  dessins  compliqués  de  l'un  des  sculpteurs 
Slodtz,  pour  un  château  roj^al  dont  il  porte  la  marque  accompagnée 
d'une  estampille  incomplète.  Sir  Richard  Wallace,  dont  nous  écrivons 
si  souvent  le  nom,  avait  envoyé  une  commode  à  panneaux  de  marque- 
terie à  fleurs  d'une  gracieuse  disposition,  mais  dont  les  bronzes  ne 
présentaient  pas  la  même  importance.  Quelques  pièces  plus  simples 
venaient  reposer  de  cette  prodigalité  de  ciselure.  C'était  une  petite 
table  ornée  d'un  travail  de  marqueterie,  d'un  dessin  sobre  et  élégant, 
appartenant  à  Mme  la  comtesse  d'Armaillé,  ainsi  qu'un  cabinet  de 
forme  ovale  frappé  de  l'estampille  de  l'ébéniste  Gentil,  qui  avait  été 
prêté  par  M.  le  marquis  de  Gourgue. 

On  lit  le  nom  de  Philippe,  fils  de  Jacques  Caffieri,  sur  un  grand 
régulateur  appartenant  à  M.  le  vicomte  de  Saint-Georges,  qui  formait 
l'une  des  principales  attractions  de  l'Exposition.  Il  y  est  gravé 
l'inscription  :  Les  bronzes  par  Caffiery  l'aîné  1767 .  Ce  régulateur  est 
enfermé  dans  une  gaine  rectangulaire  dont  le  couronnement  est 
formé  par  un  groupe  de  Phaéton  conduisant  son  quadrige.  Sur  le 
socle  sont  placés  des  bas-reliefs  symbolisant  les  Saisons.  Il  existe  au 
palais  de  Versailles,  à  Londres,  à  Vienne  et  ailleurs  des  répétitions 
moins   belles   sur  lesquelles  on   relève  l'estampille   de  l'ébéniste- 
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horloger  Balthasar   Lieutaud;    toutes   portent  le  stylo  des   compo- 
sitions de  Delafosse. 

Pour  achever  la  revue  rapide  que  nous  avons  entreprise  de  cette 
exposition,  il  reste  à  parler  de  la  collection  d'objets  en  bronze  qui 
étaient  nombreux  et  importants.  Les  catalogues  des  ventes  de  Cressent, 
rédigés  par  lui-même,  permettaient  de  reconnaître  quelques  pièces 
dont  il  a  laissé  la  description.  D'abord  un  grand  cartel  représentant 
le  Temps  menaçant  de  sa  faux  deux  amants  en  présence  de  l'Amour 
qui  se  désole;  ce  bel  ouvrage  de  cuivre,  dont  l'exécution  vaut  mieux 
que  le  sujet,  avait  été  prêté  par  sir  Richard  Wallace.  Un  second 
cartel  supporté  par  des  pieds  écartés  avec  mascaron  central,  est 
surmonté  d'une  figure  de  l'Amour  tenant  cette  fois  la  faux  du  Temps. 
Il  est  placé  sur  un  socle  soutenu  par  des  consoles  à  tètes  de  dragons, 
du  milieu  desquelles  sort  une  tète  de  lion  inscrite  dans  un  œil  de 
bœuf.  Cette  pièce  appartenant  à  M"e  Grandjean  était  accompagnée  d'un 
troisième  cartel  exposé  par  M.  Caclard,  dont  la  composition  générale 
était  identique,  à  l'exception  de  la  figure  du  lion  qui  était  remplacée 
par  un  dragon.  Ces  trois  œuvres  proviennent  de  l'atelier  de  Cressent 
qui  était  aussi  habile  modeleur  que  célèbre  ébéniste.  Deux  paires  de 
candélabres  méritaient  une  attention  particulière.  Les  premiers 
simulaient  des  tiges  de  rosier  sortant  d'un  vase  rond  en  marbre 
jaune  dont  les  fleurs  servaient  de  lumières.  Il  n'y  a  pas.  à  proprement 
parler,  de  composition  dans  cette  pièce  qui  appartient  à  M.  le  baron 
Alphonse  de  Rothschild,  mais  elle  est  d'une  délicatesse  extraordi- 
naire de  ciselure.  Les  secondes  girandoles,  prêtées  par  Mme  la  duchesse 
de  Maillé,  sont  disposées  en  forme  de  trépieds  appuyés  sur  des  figures 
de  sphinx  et  terminés  par  des  tètes  de  faunes.  Un  autre  exemplaire 
de  ces  magnifiques  cuivres  existe  dans  un  des  salons  de  l'Elysée 
national.  La  série  des  chenets  mériterait  d'être  étudiée  pièce  par  pièce 
en  raison  de  son  intérêt  artistique.  La  plupart  venaient  de  chez  sir 
Richard  Wallace  dont  les  trésors  sont  inépuisables,  puisqu'il  avait 
pu,  sans  toucher  à  ses  incomparables  collections  d'Hertford  House 
à  Londres,  trouver  dans  ses  résidences  à  Paris,  des  pièces  aussi 
importantes.  Plusieurs  de  ces  bronzes  pourraient  être  attribués  aux 
deux  Caffieri,  à  Gallien,  à  Pitoin,  à  Martincourt,  à  Forestier,  à 
Jacques,  à  Feuchère  et  à  Daguerre  qui  ont  exécuté  tant  d'ouvrages 
de  ce  genre  pour  les  ameublements  royaux.  Une  partie  de  ces 
compositions  a  été  ciselée  d'après  les  gravures  de  Forty,  lui-même 
habile  bronzier.  Ils  se  trouvent  presque  tous  en  seconde  édition  au 
Musée  du   Garde-Meuble.    Il  nous    reste   encore   bien  à  apprendre 
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sur  l"art  du  bronze  au  xvme  siècle  et  l'on  rencontre  dans  les  cabinets 
des  amateurs  une  quantité  de  vases  enrichis  d'ornements  finement 

ciselés  dont  on  ne  peut  désigner  les 
auteurs.  Vassou,  Paffe  et  Duplessis 
étaient  de  célèbres  monteurs ,  mais 
où  trouver  leurs  œuvres  originales  . 
alors  qu'on  connait  à  peine  quelques 
spécimens  de  Gouthière.  le  plus 
renommé  d'entre  eux?  LTïxposition 
comptait  des  vases  de  matières  dures 
ou  de  porcelaine  entourés  de  beaux 
enroulements  de  cuivre  qui  avaient 
été  prêtés  par  M.  le  marquis  de  Vo- 
gué, par  sir  Richard  Wallace,  par 
M.  Spitzer  et  par  M.  le  vicomte  de 
Durfort. 

Nous  citerons  enfin ,  parmi  les 
objets  qui  appartiennent  à  la  série 
du  mobilier,  le  précieux  clavecin, 
décoré  d'un  paysage  de  Lancret,  qui 
était  exposé  par  Mme  la  duchesse 
d'Uzès. 

Sans  offrir  l'histoire  complète  de 
l'orfèvrerie  française  ,  les  salles  de 
l'hôtel  de  Chimay  renfermaient  des 
pièces  où  se  manifestait  la  supério- 
rité du  travail  parisien.  Les  plus  an- 
ciens spécimens  étaient  deux  seaux 
en  argent,  appartenant  à  M.  Spitzer 
et  ciselés  par  Jean  Duru  en  1703. 
L'absence  complète  des  pièces  d'or- 
fèvrerie du  xvne  siècle  qui  sont  au- 
jourd'hui détruites,  donne  en  même 
temps  à  celles-ci  un  intérêt  de  curio- 
sité historique.  M.  Perdreau  avait 
également  exposé  plusieurs  œuvres 
de  la  Régence.  L'orfèvre  François- 
Thomas  Germain  fut  chargé  d'exécu- 
en  1750,  une  toilette  en  vermeil  pour  la  cour  de  Portugal  ;  le 
miroir  de  cette  toilette  avait  été  exposé  par  M.   Henri  Schneider. 


H  t.  Q  C  L  A  :  E 

(Exposé  par  M.   le  V 


de  Saiol-Georges.) 
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M.  Germain  Bapst  a  établi  dans  son  ouvrai  sur  l^-  Germain,  que 
cette  pièce  dont  il  existe  une  répétition  à  S 

je  par  Leitz  <rz  dorée  par  Goothière.  "  pas  au-d 

stte   triple  paternité  artistique.   Ce  sont    encore   d'admi: 
.iens  d'orfèvrerie,  que  les  ileux  gra:.         - 
d'artichau'  .   par   Jean-Etienne  Mai         "V         par- 

tenant  à  M"*  la  cornte-se  de  Biencourt.    que  la    belle   soup: 
plateau  formant   surtout,   exposée  par  M.  le  comte  d'Ha 
et  que  le  vas  iable  orné  de  guirlandes  et  de  pampres  arec 

des  cornes  d'abondan  tée  par  A.  Bouill-:    177   -.""- 

sédée  par  M.  le  marquis  de  Mortemart. 

Une  dernière  vitrine,  voisine  de  celle  de  renfei  raaît 

un  certain  nombre  Je  pièces  de  porcelaine  provenant  Je  la  m.:... 
ture  de  Vincent:--  Serres.  Une  pi        spée 

à  l'envoi  Je  M  -  Grandjean  qui  possède  de  charmants  spécimen-  parmi 
lesquels  figurait  un  grand  vase  à  su:t-         .  -   - 
on  retrouvait  à  l'Exposition  le?  rases  de  Fonl 
Butibn  que  tous  les  curieux  se  rappe"..-  . 

de  M.  le  baron  Double. 

A.    DE    CHAMP! 


CHARDIN 

AU    MUSÉE    DU    LOUVRE 


près  avoir  tapissé,  de  son  vivant,  le 
Salon  de  messieurs  de  l'Académie  au 
Louvre,  Chardin  tapisse  aujourd"hui 
de  trente  de  ses  chefs-d'œuvre  nos 
galeries  françaises  de  peinture.  Sa 
modestie  légendaire  de  placeur  de 
tableaux  toujours  prêt  à  mettre  ses 
propres  œuvres  en  bouche-trou  pour 
le  contentement  des  confrères  lui 
donnerait  presque  droit,  même  à  dé- 
faut d'autres  mérites ,  à  l'étendue 
d'une  longue  cimaise.  Cette  déduction 
souriante  n'a  rien  d'offensant  au  génie  du  maitre,  car  il  est  le  peintre 
des  peintres  français,  et  il  rayonne  de  partout.  Le  Louvre  est  sa  vraie 
maison,  et,  fùt-il  le  seul)  à  y  représenter  notre  art  national,  de 
Watteau  à  Prud'hon ,  il  y  suffirait  merveilleusement.  Peut-être 
serait-ce  un  avantage  pour  son  époque,  car  ce  siècle  un  peu  trop 
pommadé  de  petits-maitres  aurait  tout  intérêt  à  voir  cette  robuste 
peinture  le  synthétiser.  On  se  demande  même  comment  des  condi- 
tions d'air  et  de  milieu  d'une  pareille  afféterie  sociale  permirent 
l'éclosion  d'un  tel  maitre.  Sans  s'arrêter  à  des  hypothèses  incer- 
taines, il  vaut  mieux  s'en  tenir  à  la  grande  loi  des  artistes  supérieurs 
poussés  comme  au  hasard  et  sans  autre  attache  avec  leurs  contem- 
porains. Et,  en  effet,  tout  en  Chardin  paraissait  devoir  contrarier  les 
habitudes  du  goût  courant  :  absence  de  sujet,  vulgarité  des  objets  et 
des  figures,  épaisseur  de  touche  à  la  place  du  joli  «  torché  »  des 
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galantins  en  vogue,  autant  dire  l'antipode  de  la  mode.  Pour  le  public 
d'aujourd'hui  ces  mêmes  caractères  subsistent  et  vont  à  l'encontre 
des  mêmes  préjugés  enfantins.  Car,  il  faut  le  dire  et  Le  redire  à  la 
honte  du  plus  grand  nombre,  le  Français  n'aime  pas  la  peinture; 
à  peine  s'il  y  cherche  une  imagerie  colorée  bonne  tout  au  plus  à 
l'amusement  de  son  imagination.  Le  xviii"  siècle  la  voulait  «piquante», 
le  xixe  la  veut  «  intéressante  »  :  synonyme  d'un  bien  funeste  effet 
sur  le  passé  de  notre  Ecole,  si  l'on  en  excepte  une  réelle  aptitude 
pour  la  composition.  Avec  ces  faiblesses  communes  aux  deux  époques, 
il  faut  donc  supposer  à  Chardin  un  vrai  talisman  de  palette  pour  s'être 
imposé  d'une  façon  aussi  complète  aux  sens  des  moins  initiés.  L'exem- 
ple est  de  tous  les  jours.  Prenez  un  jeune  homme  indifférent  ou  même 
hostile  aux  choses  de  la  peinture,  faites-lui  parcourir,  salle  La  Caze, 
la  réunion  des  Chardin  et  laissez-le  aux  effets  de  cette  confrontation. 
Vous  le  surprendrez  le  lendemain,  sur  la  route  du  Louvre,  et  il  n'aura 
pas  honte  de  vous  avouer  le  pourquoi  de  son  invraisemblable  revenez-y. 
Chardin  l'aura  touché,  l'aura  dessillé,  à  la  manière  d'une  révélation, 
sans  plus  tenir  compte  de  ses  dernières  défenses  bourgeoises.  Char- 
din est  unique,  en  effet,  pour  donner  de  suite  la  notion  de  la  bonne 
peinture.  Est-ce  la  santé  de  son  talent  ou  mieux  cette  force  claire 
toute  spéciale  à  sa  facture  ou  encore  le  mirage  direct  de  sa  couleur? 
C'est  tout  lui-même.  Ah!  le  régal  de  rencontrer  Chardin  dans  la 
peinture  française  !  On  n'est  pas  plus  peintre,  on  n'est  pas  plus  Fran- 
çais. Combien  d'académiciens  et  de  peintres  d'histoire  ne  retranche- 
rait-on pas  de  notre  Ecole  sans  l'appauvrir  sensiblement?  Supprimez 
Chardin,  vous  prenez  à  cette  Ecole  de  sa  substance.  N'est-il  pas, 
d'ailleurs,  l'argument  le  plus  palpable  contre  la  fausse  théorie  de  la 
«  grande  peinture  »  !  A  l'antique  rengaine,  Ut  Poesis  Pictura,  il  oppose, 
avec  l'autorité  d'un  chef,  toute  la  légion  des  peintres  de  natures 
mortes,  il  établit  la  spécialité  de  leur  art,  son  existence  indépen- 
dante et  propre.  Des  peintres  verbaux  incomparables,  Victor  Hugo 
et  Théophile  Gautier,  nous  fatiguent,  dès  le  second  essai,  en  décri- 
vant des  boucheries,  et,  malgré  la  richesse  et  la  précision  de  leur 
langue,  ils  restent  à  mille  lieues  du  Bieuf  écorché  de  Rembrandt.  La 
raison  en  est  trop  naturelle.  Les  bœufs  écorchés  tout  comme  les 
turbots,  les  raies,  la  marée,  les  lièvres  et  les  oiseaux,  le  poil  et  la 
plume,  les  faïences  et  les  cristaux,  le  bois,  le  fer  et  le  cuivre  sont 
faits  pour  le  pinceau  et  non  pour  la  parole.  En  littérature  ils  ser- 
vent de  cadre  :  en  peinture  ils  sont  le  tableau.  Relatifs  dans  le 
roman,  ils  sont  principaux  sur  la  toile.  On  peut  raisonner  à  perte 
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d'haleine  sur  la  haute  esthétique  et  chercher  dans  les  livres  les  plus 
universitaires  du  monde  les  rapports  par  trop  comiques  du  beau  et 
du  bon.  de  la  peinture  et  de  la  morale,  un  point  restera  toujours 
acquis  :  la  peinture  de  natures  mortes  est  de  la  peinture  et  bien 
exclusivement  de  la  peinture.  Aussi  les  bons  artistes  du  genre  poussés 
par  un  génie  uniquement  pictural  sont-ils  peintres  dans  les  moelles. 
Ils  laissent  aux  autres  le  triste  privilège  d'être  trop  souvent  des 
bâtards  de  poètes,  d'écrivains,  de  philosophes  ou  même  de...  vaude- 
villistes. Chardin  rassure,  Dieu  merci,  sur  la  solidité  de  la  profession. 
Au  moment  de  se  dégoûter  de  la  peinture,  sous  l'impression  d'œu- 
vres  ambitieuses  ou  creuses,  il  suffit  de  se  retourner  vers  lui,  pour 
se  sentir  aussitôt  refait  par  une  nourriture  substantielle. 

Mais  Chardin  est  aussi  le  peintre  delà  vie  familière  de  son  temps. 
Ses  sujets  intimes  sont  des  perles  uniques  d'anecdotier.  Rien  n'égale 
la  simplicité,  le  naïf  de  la  conception  et  de  l'expression.  Il  prend  du 
sujet  l'essence  spécialement  et  uniquement  propre  à  la  peinture,  et 
il  évite  l'écueil  le  plus  habituel  du  genre  en  France,  c'est-à-dire  la 
recherche  spirituelle,  l'ostentation,  le  trait,  le  cabotinage,  toute  cette 
préoccupation  de  son  public  si  chère  aux  vocations  médiocres.  Le 
public  du  véritable  artiste,  c'est  lui-même,  c'est  son  tempérament, 
son  génie.  Au  reste,  soit  dans  les  natures  mortes,  soit  dans  les  scènes 
d'intérieur,  les  qualités  techniques  de  Chardin  sont  toujours  les 
mêmes.  Son  dessin  est  sûr,  il  est  exempt  de  touches  provocatrices, 
simple  et  calqué  sur  la  nature  :  c'est  de  la  réduction  française  au 
carré.  Le  maître  a  le  goût  inné  de  la  distinction  relative,  cette 
distinction  très  réelle  de  la  petite  bourgeoisie  honnête.  Cette  séduisante 
couleur,  fluide  et  claire,  délicate  et  vigoureuse,  d'où  la  tirait-il?  Il 
est  bien,  après  Yan  der  Meer  de  Delft,  l'inventeur  de  ce  gris  français 
si  heureusement  opposé  aux  sauces  flamandes,  au  bitume  des  pays 
brumeux.  Pour  nos  regards  un  tableau  flamand,  auprès  des  siens,  a 
l'air  d'être  cuit  dans  de  la  bière.  Contrairement  à  ces  intérieurs 
obscurs.  Chardin  aime  faire  éclater,  au  flanc  d'un  flacon  ou  d'un 
verre,  les  rubis  du  vin  français  et  il  voit  les  choses  dans  la  clarté  de 
cet  aimable  vin.  Au  demeurant,  c'est  l'un  des  hommes  les  plus  capa- 
bles de  faire  aimer,  en  peinture,  le  vrai  et  sain  génie  de  la  France. 

Le  Louvre  ne  semble  pas  en  avoir  toujours  jugé  de  même.  La 
longue  disette  des  Chardin  sur  les  panneaux  de  galeries  ferait  plutôt 
croire  à  une  indifférence  presque  méprisante.  Chardin  aurait-il  donc 
été  compris,  avec  Watteau,  Fragonard  et  Boucher,  dans  la  proscrip- 
tion impitoyable  de  l'Empire  et  de  la  Restauration?  Toujours  faut-il 
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constater  les  lenteurs  d'une  sorte  de  réhabilitation  un  peu  pareille  à 
celle  des  petits  maîtres  galants.  Suivons  en  revue  nos  Chardin  du 
Louvre  par  dates  d'entrée  :  il  y  aura  plus  d'un  intérêt  au  mouvement 
de  cette  progression  et  elle  nous  amènera  de  la  manière  la  plus 
naturelle  à  la  donation  incomparable  de  la  galerie  La  Caze. 


1 


Depuis  le  25  septembre  1728,  la  Raie  occupe  au  Louvre  une  place 
d'honneur.  L'Académie  de  peinture  en  eut  le  régal,  à  l'occasion  de 
l'agrément  de  Chardin  parmi  ses  membres.  Pour  un  morceau  de 
réception,  c'est  un  illustre  morceau,  un  morceau  de  roi  en  carême. 
Sans  rééditer  les  anecdotes  de  Largillière  et  de  Louis  de  Boulogne 
relatives  à  cette  toile,  on  peut  faire  la  remarque  de  la  grande  stupé- 
faction du  public,  lors  de  l'exposition  de  cet  ouvrage  au  Salon  en  plein 
vent  de  la  place  Daupliine.  Sauf  l'enseigne  de  chirurgien  du  pont 
Saint-Michel,  connue  surtout  des  bourgeois  du  quartier,  rien  n'avait 
appris  à  personne  le  nom  de  ce  débutant,  d'une  aussi  surprenante  fac- 
ture. Et  voilà  ce  nouveau  venu  passé  maitre  du  coup  avec  une  tablée 
de  poissons.  Les  carpes,  les  huitres  et  la  bouteille  de  cette  Raie  sont 
rendues  en  des  tons  admirables  et  d'une  largeur  extraordinaire.  C'était 
là  le  premier  tableau  public  de  Chardin,  un  tableau  presque  de  jeu- 
nesse. L'année  suivante,  1729,  son  titre  d'académicien  ne  l'empêchait 
pas  de  prendre  une  brosse  de  décorateur  et  de  trouver  de  l'emploi  à 
l'Édifice  da  Feu  de  Versailles  sous  la  conduite  et  les  dessins  de  Meis- 
sonnier.  Il  s'agissait  des  fêtes  de  la  cour  à  l'occasion  de  la  naissance 
du  Dauphin,  et  ces  travaux  de  châssis  se  pavaient  huit  livres  la 
journée  ! 

Dans  la  disposition  de  bienveillance  particulière  où  se  trouvait 
l'Académie  à  l'heure  précise  de  la  présentation  de  Chardin,  le  choix 
du  morceau  de  réception,  d'ordinaire  limité  à  une  seule  toile,  s'éten- 
dit à  deux,  de  l'avis  de  tous.  De  là,  le  Dressoir  de  fruits  sur  une  table 
de  pierre,  le  plus  grand  Chardin  du  Louvre.  Sa  hauteur,  en  dimen- 
sions inusitées  de  près  de  deux  mètres,  permettait  l'étal  d'un  vrai 
goûter  de  campagne,  et  l'assiette  du  tout  ensemble  parut  prise  aux 
belles  traditions  de  Baptiste  et  de  Fontenay.  La  corbeille  du  som- 
met est-elle  assez  veloutée,  le  petit  bas-relief  est-il  peint  d'une  gri- 
saille assez  discrète  pour  faire  valoir  uniquement  la  partie  supé- 
rieure !  Philippe  Rousseau  passait  des  heures  de  découragement  sous 
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le  charme  de  ce  tableau,  désespéré  d'avance  du  peu  de  succès  de  ses 
propres  imitations.  —  Ces  deux  toiles  ainsi  officielles  quittèrent  les 
salles  de  l'Académie  royale  au  moment  de  la  formation  du  Muséum 
central  des  arts  :  elles  n'eurent  donc  pas  à  sortir  du  Louvre  pour  y 
rentrer.  Un  instant,  sous  Louis-Philippe,  le  Dressoir  fut  envoyé  à 
Compiègne,  mais  en  juillet  1851,  M.  de  Xieuwerkerke  le  fit  venir 
sous  prétexte  de  remise  en  état  et  le  garda...  d'autorité. 

Les  expositions  de  l'Académie,  depuis  1737,  furent  autant  de  succès 
pour  le  nom  de  Chardin.  Le  Cabinet  du  Roi  devait  donc  tenir  à  la 
possession  de  plusieurs  de  ses  œuvres  et  il  faisait  acquisition,  en  1740, 
de  la  Mère  laborieuse  et  du  Bénédicité.  Les  gravures  de  Lépicié  se  char- 
gèrent de  répandre  les  deux  pendants  aux  quatre  coins  des  provinces, 
avec  une  vogue  de  sujets  facile  à  concevoir  d'ailleurs.  Mariette  avait 
beau  s'en  prendre  à  Chardin  de  l'abandon  des  estampes  de  mythologie 
ou  d'histoire,  au  préjudice  du  goût  du  public,  disait-il,  sa  plainte  se 
perdait  sans  échos.  Pas  d'intérieur  bourgeois  d'un  peu  d'aisance  à 
manquer  d'estampes  d'après  le  maitre.  C'était  honnête,  propre  et 
probe.  Le  Cabinet  du  Roi  eut  avec  ces  deux  Chardin  des  égards  par 
trop  outrés,  semble-t-il.  Dans  l'Inventaire  des  Tableaux  placés  à  la  Sur- 
intendance des  Bâtiments  de  S.  M.  à  Versailles,  inventaire  d'une  si 
curieuse  mnémotechnie  dessiné  par  Durameau.  on  voit,  page  30,  hui- 
tième pièce  des  appartements,  un  placard  tout  contre  une  fenêtre  avec, 
au  bas,  cette  ligne  d'écriture  :  «  Dans  cette  armoire  il  y  a  deux  petits 
tableaux  de  Chardin,  l'un  représente  la  Mère  laborieuse,  l'autre,  le 
Bénédicité,  plus  une  Fuite  en  Egypte  du  Dominiquin  et  une  pastorale 
du  Bourdon.  »  et  en  note  :  «  Les  deux  tableaux  de  Chardin  n'ont 
besoin  que  d'être  lavés  et  vernis.  »  Après  tout,  ce  système  de  réclu- 
sion passait  peut-être  pour  une  marque  d'excessive  sollicitude  ? 

A  distance  de  vingt-cinq  ans,  c'est-à-dire  au  Salon  de  1765. 
Chardin  exposait  trois  dessus  de  porte,  les  Attributs  des  arts,  ceux  de 
la  Musique  et  ceux  des  Sciences,  pour  le  compte  du  roi  et  à  destination 
du  château  de  Choisy.  Les  Sciences  se  sont  perdues,  mais  les  deux 
autres  firent  retour  au  Louvre,  comme  de  raison.  Ce  ne  fut  pas  néan- 
moins par  la  route  la  plus  courte,  car  la  Musique  se  trouvait  encore 
à  Fontainebleau  en  juin  1870.  Il  fallut  même  un  acte  de  quasi-vanda- 
lisme pour  déterminer  sa  translation  définitive.  Au  printemps  de  1868, 
M.  Reiset  apprenait  avec  stupeur  le  sort  fait  par  un  architecte  sacri- 
lège à  cette  Musique.  Il  court  à  Fontainebleau  et  en  rapporte,  pour 
l'édification  du  Conservatoire  du  Louvre,  la  nouvelle  suivante  :  «  Le 
tableau  dont  il  est  question  est  placé  depuis  longtemps  en  dessus  de 
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porto  au  château,  dans  le  salon  François  I'r,  avec  deux  autres  de 
Rouget.  Lorsqu'il  y  a  cinq  ans  environ  on  restaura  cette  salle,  on  y 
ajouta  une  ancienne  tenture  de  tapisserie,  et  les  trois  dessus  de  porte 
n'étant  plus  en  harmonie  avec  la  nouvelle  décoration  furent  recou- 
verts par  trois  autres  peintures  représentant  une  salamandre  avec  le 
chiffre  de  François  Ier.  De  sorte  que  nos  tableaux  laissés  en  place  sont 
depuis  ce  temps  pour  ainsi  dire  séquestrés  sous  les  nouvelles  toiles 
qui  les  recouvrent,  quelques  tentatives  qui  aient  été  faites  pour  les 
retirer.  »  Deux  ans  après,  un  ordre  formel  venait  enfin  mettre  l'archi- 
tecte à  la  raison.  Malgré  l'extrême  mérite  de  la  Musique  et  des  Arts, 
il  serait  hasardeux  de  les  rapprocher  des  quatre  pendants  analogues 
de  la  collection  de  M.  Eudoxe  Marcille.  Une  toute  autre  chaleur 
d'harmonie  échauffe  ces  derniers.  Ce  sont  de  même  quatre  Attri- 
buts de  musique  :  la  Musique  guerrière  et  la  Musique  galante,  une  Vielle, 
guitare  et  tambour  de  Basque  dans  du  chèvrefeuille,  un  Violon  et  musette 
avec  perroquet.  Le  premier  groupe  acquis  en  1853  à  la  vente  du  peintre 
Rouillard,  au  prix  de  1,650  francs  les  deux,  est  d'une  incroyable 
symphonie  de  tons.  Justement  M.  Eudoxe  Marcille  suppléait,  à  ces 
enchères,  son  père  alors  en  Italie,  et  il  ne  se  rappelle  jamais  de 
sang-froid  cette  fière  conquête.  C'était  le  temps  où  l'on  méritait  un 
conseil  judiciaire  pour  se  permettre  de  payer  un  Chardin  huit  cents 
francs.  Le  second  de  ces  groupes  d'instruments  est  d'une  séduction 
d'ébauche  très  poussée,  presque  finie,  autant  dire  la  fleur  toute  saine 
de  l'artiste.  Il  y  a  du  Véronèse  dans  ces  deux  immenses  esquisses 
achevées,  et  le  panier  de  pommes,  le  chèvrefeuille  et  le  velours  rouge 
tendre  de  la  musette  sont  de  tout  premier  ordre.  A  cette  même  série 
des  «  attributs  »  appartiennent  les  Arts  et  les  Sciences  de  la  collection 
de  M.  Edouard  André,  deux  vastes  toiles  décoratives  de  facture 
étonnante. 

En  1839,  la  direction  des  Musées  achetait  à  la  vente  Bruzard,  les 
trois  bustes  de  la  salle  des  Pastels,  les  deux  portraits  de  Chardin  et 
celui  de  sa  femme,  le  tout  deux  cent  dix-huit  francs.  Le  22  avril  de 
l'année  précédente,  on  acquérait  de  la  vente  de  «  feu  M.  Fremyn  » 
un  autre  Portrait  de  femme  au  prix  de  13  francs  !  Malheureusement, 
il  s'en  est  allé,  tout  débaptisé,  au  fond  d'un  Musée  de  province.  Un 
portrait  à  l'huile,  dit  Portrait  de  Rameau,  était  envoyé  de  même  au 
Musée  de  Dijon,  à  titre  de  prêt,  en  1834  et  non  «  avant  1814  »  comme 
l'imprime  le  catalogue  municipal. 

Cependant,  l'arrivée  de  M.  Villot  au  Louvre  fut  heureuse  pour  nos 
Chardin.  Aucune  occasion  compatible  avec  le  maigre  budget  annuel 
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ne  resta  indifférente  à  la  Conservation.  Le  29  avril  1852,  M.  Ferdi- 
nand Laneuville  proposait  de  céder  trois  œuvres  du  maître,  et 
M.  Yillot  pressait  auprès  du  directeur  cette  acquisition  degré  à  gré. 
Son  style,  d'ordinaire  plutôt  rassis,  se  ressentait  même  tout  de  suite 
d'une  impatience  de  possession. 

«  Les  trois  Chardin  de  M.  Laneuville  seraient  absolument  dési- 
rables pour  le  Louvre,  moyennant  la  somme  de  3,000  francs.  Ce  sont 
un  Singe  examinant  des  médailles  à  la  loupe  et  deux  Natures  mortes,  sur 
cuivre.  Le  Singe  gravé  sous  le  nom  de  Singe  antiquaire  est  une  peinture 
de  la  plus  belle  exécution  du  maitre  et  sa  couleur  peut  rivaliser  pour 
la  richesse  et  l'harmonie  avec  les  meilleures  productions  de  Watteau. 
Quant  aux  Natures  mortes,  les  tableaux  de  Chardin  sur  cuivre  sont 
excessivement  rares,  et  ceux-ci  qui  réunissent  un  extrême  fini  à  une 
touche  grasse  et  large  prouvent  que  l'Ecole  française  a  possédé  des 
artistes  qui  égalent,  s'ils  ne  les  surpassent  même,  les  plus  habiles 
Flamands.  »  h' Antiquaire  et  les  deux  petits  pendants  d'Ustensiles  de 
cuisine  vinrent  faire  connaître  une  face  bien  délicate  de  Chardin. 
Sont-elles  assez  ravissantes  de  pâte  et  heureuses  de  lignes  combinées, 
ces  minuscules  natures  mortes,  à  détails  si  précieux!  Connaissez- 
vous  rien  d'exquis  comme  le  poireau  du  numéro  101  posé  là  si  bien  en 
point  pour  rompre  la  ligne  de  la  table  !  Et  les  trois  harengs  du  mur  ! 
Et  les  répétitions  de  cet  intraduisible  gris  ardoisé  ! 

Le  3  mai  de  la  même  année  1852,  c'est-à-dire  à  quatre  jours  de  la 
proposition  Laneuville,  le  peintre  Jules  Boilly  ajoutait  à  cette  bonne 
fortune  un  Lapin  mort,  au  prix  de  700  francs.  Le  faire  de  Chardin, 
dans  ce  morceau,  rappelle  touche  pour  touche  les  deux  Lapins  de  la 
collection  Marcille.  Les  effets  de  poils,  cette  chose  grumeleuse 
impossible  à  définir,  sont  attribués  par  M.  Marcille  à  l'emploi  de  la 
pâte  sèche  devenue  aux  mains  du  maître  une  matière  à  petits  reliefs 
rugueux. 

A  quinze  ans  de  distance,  une  vente  de  1867,  celle  du  cabinet 
Laperlier,  mettait  M.  Reiset  à  même  de  belles  acquisitions.  Il 
devait  s'offrir  là  des  Prud'hon  et  des  Chardin  d'un  choix  supé- 
rieur. Toutefois  le  Louvre  n'était  pas  sans  inquiétude  sur  les  prix 
problématiques  de  cette  collection.  L'influence  des  Goncourt  et  de 
leurs  biographies  de  la  Gazette  '  avait  créé  en  peu  d'années  tout  un 
public  de  goût,  très  au  guet  de  l'art  du  xvme  siècle.  Aussi,  renchéris- 
sement absolu  et  concurrence  redoutable,  à  chaque  occasion.  Le 
Musée  put  néanmoins  se  rendre  possesseur  de  trois  toiles   :  deux 

1.  Gazettedes  Beaux-Arts,  lre  pér.,  t.  XV,  p.  514. 
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natures  mortes,  Ustensiles  divers  (1,700  francs)  et  le  Panier  de  Pêches 
(1;380  francs),  puis,  la  Pourvoyeuse  4,050  francs).  Ces  Ustensiles  étaient 
désignés  au  catalogue  de  vente  sous  le  titre  de  Buffet  de  Chardin.  Ils 

ont  de  ces  blancs  rutilants  à  tonalité  de  vieille  porcelaine.  Les  Pêches 
semblent  faites  en  pendant  exact  aux  Pêches  de  M.  Marcille.  Mais  la 
Pourvoyeuse  allait  être  pour  le  Louvre  un  morceau  principal.  On 
s'accorda  tout  de  suite  à  reconnaître  en  elle  le  meilleur  Chardin  de 
la  galerie  française.  Debout  et  face  au  spectateur,  une  grande  servante, 
retour  du  marché,  arrive  dans  son  office.  Elle  dépose  sur  la  huche  à 
tiroirs  ses  deux  tourtes  de  pain  tout  en  regardant  vers  sa  droite  A 
son  bras  pend  la  serviette  de  boucherie  d'où  dépasse  le  manche  d'un 
gigot.  Au  fond,  le  pas  de  porte  est  occupé  par  une  petite  servante  et  un 
homme,  un  visiteur  sans  doute.  Voilà  toute  la  description  possible, 
car  comment  rendre  avec  des  mots  les  blancs  laiteux  de  la  jupe  de  la 
femme,  l'aspect  unique  des  bleus  passés  de  son  tablier!  Et  la  panse 
de  la  huche,  et  la  croûte  dorée,  farineuse,  des  pains!  Et  les  deux  bou- 
teilles à  terre,  et  le  cachet  rouge  de  l'une  d'elles  faisant  rappel  avec 
le  ruban  du  relève-manches!  Et  le  jaune-orange  du  costume  de  la 
soubrette  répondant  aux  tons  de  la  huche  !  Et  la  silhouette  de  la 
fontaine  !  L'adroite  gravure  de  M.  Guérard  rend  ici  une  bonne  impres- 
sion de  ce  tableau. 

Le  Louvre  a  dû,  comme  au  reste  les  amateurs  les  plus  avisés,  faire 
son  deuil  des  dessins  de  Chardin.  M.  de  Goncourt  parait  le  seul  à 
pouvoir  montrer  une  sanguine  vraiment  authentique,  le  Jeune  homme 
à  la  boule*.  C'est  à  peine  si  nos  deux  attribués  :  la  Tête  au  tricorne  de  la 
collection  His  de  la  Salle  et  le  Peintre  au  travail  semblent  d'évasives 
probabilités.  On  en  est  réduit,  même  pour  la  très  vraisemblable  Tête 
au  tricorne,  à  une  supposition  fantaisiste.  Une  inscription  douteuse 
Chardin,  inv.  1774,  a  naturellement  frappé  les  érudits,  car  ils  savent 
Chardin  en  plein  pastel  à  cette  date  précise  :  or  cette  tête  est  faite  au 
pastel  presque  en  entier.  Il  y  a  donc  peut-être  lieu  de  grandir  ce 
détail  à  la  portée  d'une  coïncidence. 

Cette  suite  de  peintures  du  Musée  formait  déjà  un  ensemble  des 
plus  enviables,  et,  au  moment  du  Legs  la  Caze,  les  bons  esprits  avaient 
pu  se  mûrir  pour  goûter  de  leur  niieuxle  règne  de  Chardin  au  Louvre. 

HENRY    DE    CHENNEVlÈRES. 
(La  fia  prochainement.) 
i.  Gravé  dans  la  Gazette  des  Beaux- Arts,  2°  pér.,  t.  XX,  p.  "201. 
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l  n'est  guère  d'étude  qui,  en  ces  dernières  années,  ait  élé  plus 
complètement  renouvelée  que  celle  des  maîtres  hollandais  et  pen- 
dant longtemps  les  informations  qui  les  concernaient  restèrent 
aussi  suspectes  que  rares.  Avec  sa  verve  communicative,  Biirger 
contribua  plus  que  personne  à  ramener  vers  eux  le  goût  du  public 
et  l'attention  de  la  critique.  Le  chaleureux  écrivain  était  d'ailleurs  aussi  bien 
renseigné  sur  l'École  néerlandaise  qu'on  pouvait  l'être  à  ce  moment;  mais  la 
passion  un  peu  exclusive  que  celle-ci  lui  avait  inspirée  allait  nous  valoir  bientôt 
sur  elle  des  documents  plus  sûrs  et  plus  nombreux.  Stimulés  par  le  zèle  de  cet 
étranger  et  par  les  appels  réitérés  qu'il  leur  adressait,  les  érudits  hollandais 
s'étaient  mis  à  l'œuvre  et,  de  son  vivant  môme,  ils  communiquaient  à  cet  admirateur 
si  fervent  de  leurs  peintres  les  prémices  de  leurs  découvertes.  Sur  bien  des  points 
déjà,  des  archivistes,  des  chercheurs  tels  que  MM.  Scheltema,  Kramm,  Élzevier, 
Eeckhoff  et  d'autres  encore  nous  apportaient  ainsi  de  précieuses  lumières  et, 
en  1870,  M.  Van  der  Villigen  publiait,  sur  les  artistes  de  Harlem,  un  excellent 
volume  dont  le  temps  n'a  fait  que  consacrer  le  mérite  et  l'utilité. 

Dès  lors  l'éveil  était  donné.  Avec  une  émulation  bien  naturelle,  dans  toutes  les 
villes  de  la  Hollande  on  travaillait  à  l'envi  à  augmenter  ce  premier  fonds  ou  à 
mettre  en  œuvre  les  matériaux  déjà  recueillis,  en  abordant  des  monographies 
d'artistes  ou  des  études  d'ensemble  plus  méthodiquement  conçues,  marquées  par 
une  exactitude  plus  rigoureuse.  M.  Ph.  van  der  Kellen,  l'éminent  directeur  du 
Cabinet  des  Estampes  d'Amsterdam,  nous  donnait,  avec  la  première  partie  de  son 
Peintre  graveur  hollandais,  un  modèle  d'érudition  et  de  goût  qui  rend  plus  vifs 
encore  nos  regrets  de  ne  pas  lui  voir  poursuivre  et  mener  à  terme  l'œuvre  ainsi 
entreprise.  En  collaboration  avec  un  autre  fin  connaisseur,  M.  D.  Franken,  dont 
on  n'invoque  jamais  en  vain  le  savoir  et  l'obligeance,  il  publiait  une  consciencieuse 
notice  sur  l'Œuvre  de  Jean  Van  de  Velde  et  M.  Franken  seul  replaçait  en  pleine 
lumière  le  talent  si  original  d'Adrien  van  de  Venne,  le  peintre  de  la  Pêche  des  âmes 
du  Musée  d'Amsterdam  et  de  notre  chef-d'œuvre  du  Louvre  :  la  Fête  donnée  à 
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l'occasion  de  la  paix  de  1611.  De  son  côté,  M.  Vosmaer,  dont  nous  déplorons  la 
perte  récente,  avec  la  même  verve  que  Bûrger  y  aurait  mise,  réalisait  le  projel 
auquel  celui-ci  avail  (anl  rêvé  et  dans  son  beau  livre  consacré  &  Rembrandt,  il  ven- 
geait la  mémoire  du  grand  artiste  de  l'abandon  où  ses  compatriotes  l'avaienl 
laissé  jusque-là. 

Les  musées  allaient  bientôt  proliter  à  leur  lourde  o.e  large  courant  d'éludés  et 
de  sympathies.  Trop  longtemps  oublieuse  des  richesses  artistiques  qu'elle  possé- 
dait, la  Hollande  s'avisait  en  lin  i\r  leur  valeur.  Bien  des  collections  nouvelles  y  étaient 
créées;  d'autres  anciennement  formées  bénéficiaient  d'accroissements  considérables 
Après  les  legs  importants  qui  lui  étaient  faits  par  MM.  Dupper  et  Van  de  Poil,  le 
Musée  d'Amsterdam  recevait  dans  la  spacieuse  installation  du  Stathouders-Kade 
les  grands  tableaux  des  corporations  militaires  ou  bourgeoises,  autrefois  dispersés 
dans  les  édifices  municipaux,  et  la  réunion  de  ces  toiles  jusque-là.  trop  peu  connues 
constituait  une  véritable  révélation.  C'est,  en  effet,  tout  un  côté  de  l'art  hollandais 
et  un  côté  capital  qui  se  dévoilait  à  nous  avec  éclat.  En  même  temps  que  la 
renommée  de  maîtres  déjà  célèbres  était  ainsi  étendue,  des  noms  nouveaux  s'offraient 
à  notre  admiration,  des  influences  ou  des  contrastes  également  imprévus  deve- 
naient manifestes  et  sur  bien  des  points  les  opinions  admises  se  trouvaient  contre- 
dites ou  modifiées.  Avec  ces  importants  ouvrages  des  peintres  hollandais,  les  vastes 
locaux  du  Ryks-Museum  pouvaient  aussi  abriter  désormais  la  collection  d'objets 
d'art  anciens  autrefois  exposée  à  la  Haye.  Groupés  par  époques,  des  spécimens 
choisis  du  mobilier,  des  étoffes,  des  faïences  ou  de  l'orfèvrerie  des  derniers  siècles 
y  sont  aujourd'hui  réunis  et  à  côté  des  moulages  d'anciennes  boiseries,  notamment 
des  sculptures  des  stalles  de  l'église  de  Dordrecht,  on  y  peut  voir  des  échantillons 
de  la  céramique  delftoise  ou  ces  grandes  pièces  d'orfèvrerie  des  Doelcn  que  Van 
der  Helst  a  représentées  dans  ses  tableaux. 

Grâce  à  la  société  Rembrandt,  le  Cabinet  des  Dessins  n'était  pas  moins  bien 
partagé.  On  sait  que  lors  de  la  vente  de  Vos,  cet  établissement,  faute  de  ressources 
disponibles,  se  serait  trouvé  dans  1  impossibilité  de  faire  aucune  acquisition,  si  en 
quelques  jours  un  petit  nombre  d'amateurs  n'avaient  amassé  une  somme  de 
07,000  florins  qui  permit  d'acquérir  quelques-unes  des  meilleures  œuvres  de  cette 
belle  collection,  en  avançant  sans  intérêt,  à  l'administration,  la  somme  nécessaire 
à  ces  achats.  Au  lieu  de  se  dissoudre,  la  Société  ainsi  formée  se  constitua  en 
institution  permanente  et  c'est  avec  son  généreux  concours  que  récemment  encore 
la  plupart  des  albums  de  la  famille  Ter  Borch,  mis  en  vente  par  les  héritiers  de 
M.  Zebinden,  ont  pu  être  conservés  à  Amsterdam  et  achetés  pour  le  Ryks-Museum. 

Sans  avoir  à  constater  dans  d'autres  villes  des  accroissements  aussi  considérables, 
il  convient  cependant  de  signaler  ceux  qu'ont  reç.us  les  Musées  de  Harlem  et  de 
la  Haye  ainsi  que  l'ouverture  dans  cette  dernière  ville  du  Musée  municipal,  vis-à- 
vis  du  Mauritshuis,  avec  des  salles  convenablement  aménagées  où  sont  placés  en 
bonne  lumière  des  tableaux  d'une  grande  valeur,  comme  les  deux  chefs-d'œuvre 
de  J.  Ravcsleyn.  Dans  des  centres  moins  importants,  à  Dordrecht,  à  Breda,  à 
Middclbourg,  à  Bois-lc-Duc,  à  Gouda  et  à  Zwolle,  on  a  également  organisé  des 
collections  publiques  où  l'on  s'attache  de  préférence  à  rassembler  les  œuvres  des 
artistes  locaux.  Les  catalogues  de  ces  diverses  collections  ont  été  successivement 
publiés  dans  chacune  de  ces  villes  et  parmi  eux  quelques-uns  sont  remarquables. 
M.  de  Stuers  avait  le  premier  tracé  la  voie  par  la  publication  de  son  excellent 
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catalogue  du  .Musée  de  la  Haye  et  son  exemple  devait  bientôt  trouver  des 
imitateurs.  A  la  mort  du  regretté  M.  A.  de  Vries,  un  de  ses  amis,  M.  Bredius, 
et  M.  Mullcr,  le  savant  archiviste  d'Utrecht,  s'occupèrent  de  recueillir  tous  les 
documents  amassés  par  lui  sur  le  Musée  de  cette  ville.  En  les  complétant  par  leurs 
recherches  personnelles,  ils  parvinrent  à  réunir  un  grand  nombre  d'informations 
aussi  exactes  que  précieuses  concernant  cette  curieuse  École  d'Utrecht  qui,  après 
avoir  exercé  une  influence  marquée  sur  le  développement  de  la  peinture  hollan- 
daise, devait  jusqu'au  bout  conserver  un  caractère  particulier.  C'est  de  cette  école, 
en  effet,  qu'est  parti  le  courant  d'italianisme  qui,  au  début,  attirait  au  delà  des 
monts,  Schoreel,  puis  Ab.  Bloemaert,  Honthorst  et  Poelenburgh,  courant  qui  se 
continuait  avec  les  élèves  ou  les  imitateurs  de  ces  derniers,  jusqu'aux  frères  Both, 
aux  de  Heusch  et  à  Swanevelt. 

M.  Bredius  préludait  ainsi  à  un  travail  bien  autrement  long  et  difficile  :  nous 
voulons  parler  de  la  rédaction  d'un  catalogue  complet  des  tableaux  du  Musée 
d'Amsterdam,  catalogue  dont  il  n'a  pas  cesssé  d'améliorer  les  éditions  successives 
et  dont  une  traduction  française  a  paru  récemment.  Seul,  M.  Bredius  était 
capable  de  s'acquitter  d'une  besogne  aussi  compliquée  et,  en  apparence  du  moins, 
aussi  ingrate.  On  ne  se  rend  pas  assez  compte,  en  effet,  de  tout  ce  qu'une  pareille 
lâche  exige  de  connaissances  et  de  recherches.  Dans  leur  sécheresse  voulue,  ces 
notices  succinctes  représentent  le  résultat  d'études  obscures  et  lentes,  mais  les 
renseignements  qu'elles  nous  offrent  sur  les  noms  et  la  filiation  des  artistes,  sur 
les  dates  de  leur  biographie  et  leur  résidence  dans  diverses  villes,  les  particularités 
qu'elles  peuvent  nous  fournir  sur  la  provenance  de  leurs  œuvres,  l'époque  de  leur 
exécution  et  leurs  signatures,  et,  quand  il  s'agit  de  portraits,  les  indications 
relatives  à  leurs  modèles,  tout  cet  ensemble  d'informations,  lorsqu'il  est  établi  avec 
soin,  présente  à  la  critique  des  éléments  d'appréciation  absolument  indispensables. 
C'est  donc  un  service  signalé  que  lui  a  rendu  M.  Bredius  en  cette  occasion.  Au 
surplus,  son  nom  fait  aujourd'hui  autorité  et  sa  compétence  a  été  à  bon  droit 
invoquée  dans  la  plupart  des  catalogues  allemands  dont  il  a  lui-même  revisé  les 
parties  qui  concernent  l'École  hollandaise,  notamment  dans  ceux  de  Berlin,  de 
Munich  et  de  Vienne,  dans  celui  de  Dresde  dont  M.  Woermann  vient  de  faire 
paraître  une  excellente  édition,  dans  celui  de  Cassel  dont  la  publication  déjà  si 
souvent  annoncée,  toujours  retardée,  est  enfin  donnée  comme  tout  à  fait  prochaine. 
Que  n'en  sommes-nous  là  pour  le  catalogué  des  Écoles  flamande  et  hollandaise  de 
notre  Louvre  !  Avant  de  mener  à  bien  une  telle  œuvre,  M.  Bredius  avait  vu  et  revu 
tous  les  musées  et  les  principales  collections  privées  de  l'Europe,  et  non  seulement 
il  est  au  courant  de  toutes  les  études  relatives  à  ses  chers  maîtres  qui  ont  pu 
paraître  dans  son  pays  et  à  l'étranger,  mais  plus  que  personne  il  a  contribué  à 
étendre  les  renseignements  que  nous  possédions  déjà  sur  eux,  parles  innombrables 
découvertes  qu'il  a  faites  lui-même  dans  les  archives  ou  les  divers  dépôts  publics 
de  la  Hollande. 

Les  sources  d'information  dont  on  disposait  jusque-là  étaient  assez  restreintes. 
Pour  les  époques  les  plus  anciennes  et  pour  les  primitifs,  le  Livre  des  peintres  de 
Van  Mander  était  et  demeure  encore  le  meilleur  et  presque  le  seul  guide;  celui  qui 
supplée  tous  les  autres,  car  l'auteur  y  a  recueilli  tous  les  témoignages  de  ses 
devanciers  '.  Malheureusement  Van  Mander  s'arrête  en  1606,  c'est-à-dire  au  moment 

1.   Rappelons,  en  passant,  que  les  commentaires,  les  notes  et  les  tables  qui  aecom- 
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môme  où  l'École  hollandaise,  en  se  séparant  de  celle  des  Flandres,  allait  avoir  son 
existence  propre.  11  est  vrai  qu'à  ce  moment  Sandrart,  qui  a  vu  et  connu  en  Italie 
toute  la  colonie  étrangère  et  qui  a  passé  ensuite  plusieurs  années  en  Hollande  (de 
1637  à  1641),  nous  donne  sur  les  principaux  peintres  de  cette  école,  pendant  sa 
période  la  plus  brillante,  des  indications  aussi  inléressantes  que  sûres.  Enfin,  après 
lui,  les  biographies  de  lloubraken,  autrefois  trop  décriées,  mais  dont  la  véracité 
a  été  depuis  confirmée  sur  bien  des  points,  contiennent  de  précieux  détails  sur  la 
plupart- des  artistes  ses  contemporains  les  plus  en  vue. 

C'était  là  un  premier  fonds  auquel  venaient  graduellement  s'ajouter  les  docu- 
ments découverts  plus  récemment,  mais  qui,  restant  enfouis  dans  les  mémoires 
des  Sociétés  provinciales  où  ils  étaient  insérés,  n'arrivaient  que  difficilement  à  la 
connaissance  d'un  publie  assez  restreint  jusqu'à  ce  que  le  directeur  actuel  du 
Ityks-Museum,  M.  Obreen,  conçut  l'heureuse  idée  de  centraliser  toutes  les  publi- 
cations de  ce  genre  dans  un  recueil  spécial,  YArchief,  fondé  par  lui  en  1877.  Dans 
les  six  volumes  déjà  parus  et  que  nous  venons  de  parcourir,  il  convient  de  relever 
beaucoup  de  travaux  importants  :  notamment  les  monographies  de  Schoreel; 
celles  des  frères  Crabeth,  les  auteurs  des  grandes  verrières  de  l'église  de  Gouda; 
celle  d'Hendrick  van  Avcrcamp  {de  Stomme  van  Kampen)  ;  des  actes  constatant  la 
situation  misérable  à  laquelle,  comme  tant  d'autres  artistes  de  cette  époque,  se 
trouvait  réduit  J.  Vermeer,  le  grand  peintre  de  Dclft;  et  surtout  une  série  d'étu- 
des sur  les  diverses  associations  d'artistes  établies  dans  les  centres  de  production 
les  plus  actifs,  avec  la  publication  de  leurs  statuts  et  les  listes  de  leurs  membres 
affiliés,  pour  les  Gildes  de  Saint-Luc  à  Delft  (de  1613  à  1714),  à  Dordrecht  (de 
■1380  à  1649),  à  Alkmaar  (de  1631  à  1793),  à  la  Haye,  à  Gouda  et  à  Middelbourg. 
Mais  YArchief  s'élant  strictement  limité  à  l'histoire  des  arls  du  dessin  et  sa 
publication  parfois  assez  intermittente  n'ayant  pas  paru  suffire  aux  besoins  exis- 
tants, M.  Bredius  et  son  ami  M.  de  Roever,  le  jeune  et  savant  archiviste  d'Ams- 
terdam, tout  en  continuant  à  y  collaborer,  se  décidèrent,  en  1883,  à  en  élargir  le 
cadre.  Ils  créèrent  donc  à  côté  un  autre  recueil  d'une  périodicité  plus  régulière  qui, 
en  faisant  aux  divers  arls  la  part  la  plus  grande,  embrasse  ainsi  que  son  titre 
l'annonce  (Oud-Holland)  tout  ce  qui  a  rapport  à  l'histoire  de  la  vie  intellectuelle  en 
Hollande.  Le  succès  a  répondu  à  leur  attente  et  un  rapide  exposé  des  principaux 
articles  contenus  dans  les  deux  derniers  volumes  de  la  collection  i'Oud-Holland  ' 
permettra  à  nos  lecteurs  d'apprécier  la  valeur  de  celte  publication. 

Nous  nous  contenterons  de  mentionner  ceux  de  ces  articles  qui  ne  concernent 
pas  directement  notre  sujet,  comme  les  monographies  relatives  à  des  écrivains  et 
à  des  professeurs,  tels  que  Vondel,  le  poète  populaire;  J.  Cabelliauw,  Gaspard  de 
lîacrle  (Barlœus);  ou  à  des  musiciens  comme  ce  Jan  Pietersz  Swelinck,  célèbre 
organiste  d'Amsterdam  au  xvie  siècle  et  frère  d'un  peintre  qui  fui  le  maître 
de  Lastinan.  A  côté  d'une  étude  sur  l'histoire  de  l'Opéra  à  Amsterdam  par 
M.    le    Dr    H.-C.    Rogge,    on    y    trouvera    des    notices    sur    les  arls    industriels 

pagnent  l'édition  du  Licre  des  peintres  publiée  par  notre  collaborateur,  M.  H.  Hyraans,  en 
l'ont  un  ouvrage  indispensable  pour  quiconque  s'intéresse  à  ces  études. 

1.  Cette  collection  comprend  aujourd'hui  cinq  années  complètes;  chacune  des  années 
se  compose  de  quatre  fascicules  in-4°,  paraissant  tous  les  trois  mois  et  formant  un  gros 
volume  orné  de  gravures,  de  fac-similés,  de  monogrammes.  Le  prix  de  l'abonnement  est 
de  10  florins  par  an. 
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ducs  généralement  à  M.  de  Roever,  comme  celles  qui  onl  Irait  aux  travaux 
d'orfèvrerie  d'Adam  van  Vianen  et  de  J.  Lutma,  aux  ouvrages  en  baleine  exécutés 
pour  ce  dernier  par  Johannes  Osborne,  ou  à  la  fabrique  de  tapis  que  dirigeait,  à 
Delft  le  fils  de  Van  Mander  (de  1610  à  1623),  etc.  Les  sculpteurs  et  les  architectes 
ne  sont  pas  non  plus  oubliés  et,  avec  un  travail  sur  le  clocher  de  Notre-Dame 
d'Aincrsfoort,  nous  devons  citer  des  documents  concernant  Adraien  de  Vries;  et 
d'autres  sur  llendrick  de  Keyser,  le  père  du  célèbre  peintre  Thomas  de  Keyser  ;  enfin 
une  monographie  de  M.  Franken  sur  Albert  Jansz  Vinckenbrinck,  l'auteur  de  la 
chaire  à  prêcher  de  la  Nieuwe-Kerk  et  d'autres  œuvres  dont  M.  Franken  donne  le 
catalogue.  Mais  à  tout  prendre,  l'architecture  et  la  sculpture  n'ont  e»u  en  Hollande 
qu'une  importance  relativement  secondaire;  l'une  et  l'autre  s'effacent  devant 
l'éclat  qu'a  jeté  la  peinture.  Aussi  les  documents  relatifs  aux  peintres  tiennent-ils 
la  première  place  dans  Oud-Holland.  En  première  ligne  il  convient  de  mentionner 
la  suite  des  renseignements  de  toute  sorte  recueillis  par  M.  de  Vries  sur  les  artistes 
d'Amsterdam  et  classés  par  ordre  alphabétique.  Ces  renseignements,  extraits  géné- 
ralement des  actes  publics  dans  lesquels  ces  artistes  sont  intervenus,  constituent 
un  répertoire  de  documents  authentiques  singulièrement  utile  à  consulter1. 

A  côté  de  cet  ensemble  de  documents  donnés  sans  aucun  commentaire,  nous 
trouvons  dans  Oud-Holland  une  série  de  monographies  sur  des  maîtres  de  talents 
très  divers;  les  uns  tout  à  fait  inconnus  pour  nous  aujourd'hui  et  dont,  à  raison 
de  la  rareté  ou  de  l'absence  complète  de  leurs  œuvres,  il  nous  est  bien  difficile 
d'apprécier  la  valeur,  mais  qui  ont  eu,  de  leur  temps,  une  grande  réputation  ; 
d'autres  qui,  sans  grand  mérite  personnel,  ont  cependant  exercé  autour  d'eux  une 
influence  très  réelle.  Remarquons  à  ce  propos  que  bien  des  villes  maintenant 
déchues  ou  entièrement  déshéritées  sous  le  rapport  de  l'art  ont  eu  autrefois  une 
école  et  produit  de  nombreux  artistes.  C'est  ainsi  que  M.  G.-P.  Rouffaer  nous  fait 
connaître  la  biographie  de  quatre  peintres  de  Kampen  :  Ernest  Maeler  déjà 
célèbre  vers  le  xvi°  siècle,  Mechtelt  Toec  Boecop,  B.  Vollenhove  et  Steven  van 
Duyven.'A  Dordrecht,  M.  G.  Veth,  à  qui  nous  devions  déjà  tant  de  précieux  ren- 
seignements et  de  dates  nouvelles  sur  la  famille  des  Cuyp,  poursuit  avec  la  même 
conscience  ses  heureuses  investigations  sur  les  autres  artistes  qu'a  produits  la 
ville  qu'il  habite,  et  en  môme  temps  qu'il  remet  en  lumière  des  noms  peu  connus, 
comme  ceux  de  Poulus  Lesire,  de  Barend  Bisbinck  et  des  trois  Bisehop;  il  ajoute 
bien  des  traits  nouveaux  à  la  biographie  de  maîtres  tels  que  Dirk  van  Hoogslraten, 
Ferdinand  Bol,  Nicolas  Maes  et  Art  van  Gelder.  Puisque  nous  parlons  de  Dordrecht, 
ne  négligeons  pas  de  mentionner,  en  passant,  les  efforts  et  les  sacrifices  qu'on  y 
fait  pour  accroître  le  Musée  fondé  assez  récemment  et  dans  lequel  on  s'attache 
surtout  à  réunir  des  œuvres  des  peintres  de  cette  localité. 

Ces  recherches  dans  les  archives  ou  dans  les  papiers  de  famille  amènent 
parfois  des  trouvailles  tout  à  fait  inespérées.  Celle  qui  nous  a  valu  des  infor- 
mations si  complètes  sur  la  famille  Ter  Borch   est  assurément  de  ce  nombre 

•1.  Depuis  leur  publication  dans  Oud-Holland,  la  suite  de  ces  documents  a  été  réunie 
en  un  volume  tiré  à  120  exemplaires  qui  ne  se  trouve  pas  dans  le  commerce,  mais  qui 
a  été  distribué  aux  amis  de  l'auteur  ou  aux  critiques  qui  s'occupent  de  l'art  hollan- 
dais :  Biogr.i/ische  Anlee  Keningen  ùetreffende  voormamdijk  Amsterdamsche  Schilders,  etc., 
par  M.  A.  de  Vries,  sous-directeur  du  Cabinet  des  Estampes  à  Amsterdam,  mort  le 
8  février  1884. 
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et  nous  avons  dit  ici  même  l'obligation  que  nous  avions  à   M.  Moes  pour  le 

consciencieux  travail  qu'il  avait  publié  à  celte  occasion.  Des  découvertes  aussi 
capitales  sont  naturellement  assez  rares ,  mais  dans  un  pays  d'allures  réservées 

connue  est  la  Hollande,  où  l'on  conserve  avec  un  soin  jaloux  les  souvenirs  du 
passé  et  où  cependant  des  scrupules  de  discrétion  excessifs  rendent  si  difficile 
l'accès  des  archives  cl  des  divers  dépôts  publics,  il  est  permis  d'espérer  encore 
plus  d'une  bonne  forlune  de  ce  genre.  Nous  n'en  voudrions  pour  preuve  que  la 
publication  dans  Oud-Holland  du  dessin  d'une  ancienne  aquarelle,  faite  d'après  la 
ilonde  de  nuit  de  Rembrandt  pour  le  capitaine  Banning  Cocq,  qui,  on  le  sait,  y 
est  représenté  à  la  tète  de  sa  compagnie.  Cette  aquarelle  extraite  d'un  album 
héraldique  appartenant  à  la  famille  de  Graeff  van  Polsbrock,  alliée  à  Banning 
Cocq,  nous  avait  été  signalée  par  M.  de  Roever,  dès  sa  découverte,  et  nous 
avions  appelé  sur  elle  l'attention.  Exécutée  peu  de  temps  après  le  tableau  lui- 
même,  cette  reproduction  nous  présente  une  fidèle  image  de  ce  qu'il  était  à  l'ori- 
gine et  elle  nous  renseigne  ainsi  non  seulement  sur  les  mutilations  qu'il  devait 
subir  par  la  suite,  mais  sur  l'aspect  relativement  clair  qu'avait  la  peinlure  de 
Rembrandt  avant  les  détériorations  et  les  restaurations,  peut-être  plus  dangereuses 
encore,  auxquelles  elle  a  été  soumise1.  On  comprend  l'intérêt  qu'offrent  des  com- 
munications de  ce  genre  ;  aussi  les  éditeurs  cY  Oud-Holland  leur  font-ils  une  large 
place  dans  leur  recueil.  Nous  y  trouvons  une  notice  sur  un  de  ces  anciens  albums 
conservés  dans  certaines  familles,  un  Liber  amicorum  du  xvf  siècle,  dont  les  pages 
sont  couvertes  de  modèles  calligraphiques  avec  force  fioritures,  ou  de  devises 
amoureuses  et  de  sentences  fades  et  subtiles  dans  le  goût  du  temps,  laborieuse- 
ment rimées  en  latin,  en  italien  et  surtout  en  français  par  les  beaux  esprits  de 
l'époque.  Récemment  encore  M.  Bredius  m'annonçait  la  découverte  faite  par  lui 
d'un  autre  de  ces  albums  ayant  appartenu  au  paysagiste  Jan  Hackàert  et  dont 
il  se  propose  de  publier  les  extraits  les  plus  curieux.  Dans  le  même  ordre  de 
recherches  nous  devons  mentionner  la  relation  d'une  visite  faite  au  chevalier 
Van  der  Werff  à  Londres,  en  1710,  par  trois  touristes  de  qualité  partis  de  Delft, 
et  le  court  récit  d'une  excursion  à  Groninguc  et  a  Emden  en  1617,  avec  rémuné- 
ration des  quelques  œuvres  d'art  que  le  narrateur  rencontre  sur  son  chemin.  Ces 
indications  complètent  utilement  celles  qu'on  peut  relever  dans  des  descriptions 
de  villes  ou  de  monuments  publics,  telles  que  nous  en  ont  laissées  J.  Orlers, 
S.  van  de  Leeuvv  et  Van  Mieris  pour  la  ville  de  Leyde;  Ampzing  et  T.  Schrevelius 
pour  Harlem;  Pli.  von  Zeesen,  Jan  van  Dyk  et  J.  Wagenaar  pour  Amsterdam; 
D.  van  Bleswyck  pour  Delft  ;  J.  de  Rymer  et  G.  de  Cretser  pour  la  Haye.  Des 
notes  inédites  recueillies  au  commencement  du  xvne  siècle  par  un  certain  Van 
Buehel,  avocat  à  la  cour  d'Ulrecht,  nous  apportent  de  curieux  renseignements  sur 
les  artistes  ou  les  collections  d'art  existant  en  Hollande  à  ce  moment.  L'auteur 
se  proposait  sans  doute  de  faire  quelque  travail  suivi  sur  ce  sujet,  car  il  revient 
à  diverses  reprises  à  ses  notes  pour  les  compléter  ou  les  corriger  suivant  les 
appréciations  qui  lui  sont  transmises  par  d'autres  amateurs  avec  lesquels  il  est 

1.  On  peut  trouver  uu  exposé  très  détaillé  et  très  exact  de  la  question  dans  les  deux 
intéressants  articles  que  M.  Durand  Gréville  a  publiés  à  ce  sujet  dans  la  Gazette  et  dans 
la  Revue  bleue,  ainsi  que  dans  l'étude  complète  de  M.  D.-G.  Meyer  sur  les  tableaux  de 
corporations  du  Ryks-Museum,  étude  qui  a  paru  dans  Oud-Holland  et  dont  nous  parlons 
un  peu  plus  loin. 
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entré  en  relations,  Les  détails  qu'il  nous  donne  sur  les  nombreuses  collections 
qu'il  a  pu  voir  à  Levde  en  1622  ou  en  1628  sont  particulièrement  intéressants  et 
nous  font  connaître  les  divers  peintres  dont  Rembrandt  avait  pu  voir  des  ouvrages 
choisis  dans  sa  ville  natale,  pendant  sa  jeunesse.  Une  simple  et  courte  mention 
consignée  par  Buchel  sur  son  journal  lors  d'un  séjour  fait  à  Leyde,  probablement 
en  1628,  vise  en  ces  termes,  le  maître  lui-même  :  «  Le  fils  d'un  meunier  de  celle 
ville  qui,  bien  que  très  jeune  encore,  est  déjà  très  apprécié  '.  » 

Ces  indications  et  celles  que  nous  trouvons  çà  et  là  semées  dans  le  Livre  des 
Peintres  de  Van  Mander  nous  montrent  à  quel  point  les  œuvres  d'art  étaient  déjà 
recherchées  en  Hollande  à  la  fin  du  xve  siècle  et  dans  les  premières  années  du 
xvie.  Avec  le  temps,  le  goût  pour  la  peinture  y  devenait  de  plus  en  plus  répandu, 
surtout  à  Amsterdam.  Dans  lés  inventaires  de  maisons  bourgeoises  de  moyenne 
importance  il  n'est  pas  rare  de  compter  jusqu'à  100  et  200  tableaux.  Ces  inventaires 
sont  pour  nous  très  précieux  car,  outre  la  désignation  des  œuvres,  ils  contiennent 
les  prix  d'évaluation,  prix  généralement  assez  peu  élevés  et  qui  ne  répondent  pas 
toujours  à  notre  opinion  sur  le  mérite  relatif  de  ces  œuvres  et  de  leurs  auteurs 
Les  estimations  étaient  généralement  faites  par  des  artistes  et  nous  voyons 
parfois  les  plus  célèbres  d'entre  eux  intervenir  comme  experts,  pour  taxer  les 
tableaux  faisant  partie  de  loteries,  de  ventes  ou  d'héritages. 

Les  peintures  italiennes,  souvent  rapportées  par  des  artistes  hollandais  qui 
avaient  séjourné  au  delà  des  monts,  commençaient  elles-mêmes  à  affluer  en 
Hollande  où  elles  faisaient  l'objet  d'un  trafic  assez  considérable.  Mais  comme  pour 
elles  les  connaisseurs  étaient  assez  rares,  les  marchands  peu  scrupuleux  avaient 
beau  jeu  dans  leurs  attributions.  Aussi  pour  les  apprécier  avait-on  recours  à 
ceux  des  artistes  hollandais  qui,  ayant  séjourné  en  Italie,  pouvaient  mieux  décider 
de  leur  valeur.  C'est  ainsi  que  nous  voyons,  en  1619,  Lastman,  le  maître  de 
Rembrandt,  appelé  avec  Adrien  van  Nieulandt  pour  certifier  l'authenticité  d'un 
Crucifiement  de  saint  André  dont  l'attribution  à  Michel  Ange  de  Caravage  était 
contestée.  Une  autre  fois,  c'est  B.  van  der  Helst  et  Rembrandt  lui-même  qui  avec 
deux  de  ses  élèves  et  d'autres  de  leurs  confrères  doivent  se  prononcer  sur  un 
tableau  donné  comme  étant  de  Paul  Bril.  Plus  tard,  les  peintures  italiennes  ne 
jouissant  plus  de  la  même  vogue,  les  marchands  qui  en  possédaient  avaient 
quelque  peine  à  s'en  défaire.  M.  Bredius  raconte  les  longs  débats  auxquels  don- 
nèrent lieu  des  tableaux  italiens  que  Gerrit  van  Uylenburgh  (un  petit-cousin  de 
Saskia,  la  femme  de  Rembrandt)  avait  voulu  vendre  à  l'électeur  de  Brandebourg 
en  1671  et  qui,  baptisés  par  lui  des  noms  les  plus  fameux,  furent,  à  leur  arrivée 
à  Berlin,  déclarés  de  «  véritables  croûtes  »  par  le  peintre  de  l'électeur,  H.  van 
Fromantiou.  Uylenburgh  eut  beau  réclamer,  provoquer  des  contre-expertises,  son 
envoi  lui  fut  réexpédié  et  il  dut  chercher  à  s'en  débarrasser  de  son  mieux  en 
Hollande.  Ce  marchand  assez  peu  scrupuleux  était  déjà,  paraît-il,  fort  habile  à 
jouer  de  la  publicité  et  il  s'était  fait  rédiger  des  réclames  en  vers  par  deux  poètes 

1.  Malheureusement  le  latin  dont  se  sert  Van  Buchel  n'est  pas  toujours  très  correct 
et  sa  signification  reste  parfois  un  peu  énigmatique,  notamment  dans  le  passage  que 
nous  citons  ici  :  «  Molitoris  etiam  Leidensis  filius,  magni  fit,  sed  ante  tempus,  »  et 
dont  la  fin  se  prête  difficilement  à  une  traduction  exacte.  Le  texte,  en  effet,  pourrait 
également  signifier  que  le  jeune  artiste  «  abordait  un  peu  prématurément  les  grandes 
compositions  ». 
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de  cotte  époque,  Anlonidcs  et  le  célèbre  Vondel.  Mais,  en  dépit  de  tous  les  expé- 
dienls,  il  ne  devait  pas  réussir  dans  ses  affaires  et  au  mois  de  mars  1678  il  étail 
déclaré  en  faillite. 

Nous  avons  eu  l'occasion  de  signaler  ici  même  '  l'importance  qu'offrent,  au 
point  de  vue  de  l'histoire  de  l'École  hollandaise,  les  grands  tableaux  de  corporation 
entrés  récemment  au  Musée  d'Amsterdam.  On  pense  bien  qu'une  réunion  d'oeuvres 
aussi  remarquables,  en  ouvrant  à  la  critique  des  horizons  nouveaux,  était  de 
nature  à  provoquer  de  nombreux  travaux  sur  quelques-uns  des  artistes  qui  se 
trouvaient  ainsi  remis  en  pleine  lumière,  comme  D.  Santvoort,  Werner  van 
Valckert,  Cornelis  van  der  Voort  et  Nicolaes  Elias.  Ces  deux  derniers  ont  été  dans 
Oud-tlolland  l'objet  de  deux  excellents  articles,  brillant  début  de  M.  le  Chevalier 
J.  P.  Six  qui,  portant  dignement  un  nom  depuis  longtemps  célèbre,  s'était  déjà 
fait  connaître  par  des  publications  relatives  à  l'archéologie,  notamment  par  sa 
thèse  sur  les  Gorgones.  Rendant  à  ces  deux  maîtres  la  place  qui  désormais  leur 
appartient,  M.  Six  nous  a  donné  le  catalogue  de  leurs  œuvres  et  a  recueilli  sur 
leur  vie,  sur  la  formation  de  leur  talent,  sur  l'influence  et  la  réputation  dont  ils 
jouissaient  chez  leurs  contemporains,  une  foule  de  détails  inédits.  Dans  une  série 
d'articles  consacrés  aux  divers  tableaux  représentant  des  corporations  de  la  garde 
civique  qui  sont  aujourd'hui  exposés  au  Ryks-Museum,  M.  D.  C.  Meyer  a  rassemblé 
toutes  les  informations  qu'il  a  été  possible  de  retrouver  sur  le  recrutement  de  ces 
diverses  corporations,  sur  leur  fonctionnement,  sur  les  locaux  qui  leur  servaient 
de  lieux  de  réunion,  sur  les  toiles  dont  ceux-ci  étaient  décorés  et  sur  les  conditions 
dans  lesquelles  de  pareilles  commandes  ont  été  faites  à  divers  artistes,  notamment 
à  Van  der  Helslet  à  Rembrandt  2.  Comme  il  était  naturel  de  le  penser,  les  direc- 
teurs i'Oud-Holland,  MM.  Bredius  et  de  Roever,  ont  largement  payé  de  leur  personne. 
Nous  avons  déjà  cité  quelques-uns  de  leurs  travaux.  M.  de  Roever,  tout  en  con- 
tribuant pour  une  bonne  part  aux  découvertes  relatives  aux  peintres  et  en  ajoutant 
bien  des  faits  nouveaux  à  la  biographie  des  Coninxloo  et  à  celle  de  C.  van  der 
Voort,  s'est  surtout  attaché  aux  arts  industriels,  à  leurs  productions  les  plus 
remarquables,  et  il  nous  donne  une  description,  accompagnée  des  commentaires 
les  plus  instructifs,  de  la  collection  d'antiquités  exposée  dans  le  local  des  Archives 
municipales  d'Amsterdam. 

De  son  côté,  M.  Bredius  s'est  plus  particulièrement  occupé  des  peintres  et  la 
découverte  de  divers  actes  publics  dans  lesquels  ils  sont  intervenus  lui  a  permis  de 
rectifier  plus  d'une  fois  des  fdiations  ou  des  dates  acceptées  jusque-là.  Indépen- 
damment de  ces  publications  partielles  qu'il  serait  trop  long  d'énumérer  ici, 
M.  Bredius  fait  œuvre  de  critique  accompli  dans  sa  consciencieuse  notice  sur 
Pieter  Lastman,  sur  sa  famille,  sur  son  plus  jeune  frère  Claes  Pietersz  le  graveur 
et  sur  le  peintre  François  Venant,  son  beau-frère.  Il  insiste  avec  raison  sur  la 
renommée  dont  Pieter  Lastman  jouissait  de  son  temps  et  que  lui  méritait  sa 
supériorité  reconnue  sur  la  plupart  des  italianisants  de  cette  époque  :  Swaneuburch, 
les  deux  Pynas,  Uytenbroeck,  etc.  Dans  l'inventaire  des  œuvres  d'art  laissées  par 
le  peintre  après  sa  mort,  nous  trouvons  des  tableaux  de  Moeyaert,  de  Badens,  de 

1.  Gazette  des  Beaux-Arts,  lor  octobre  1887. 

2.  M.  H.  Riegel,  dans  le  I"  volume  de  ses  Beilrûgc  zut-  Kiedcrlandischen  Kunslgeschiclitc, 
avait  déjà  donné,  en  1SS2,  une  étude  d'ensemble  très  remarquable  sur  ces  tableaux  de 
corporation  :  Zur  Geschichle  der  Schiitler  und  Bcgentensliicke. 
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.lordaens  et  de  Pourbus,  mais  nous  cherchons  vainement  le  nom  de  Rembrandt, 
son  illustre  élève. 

Si  avec  Lastman,  M.  Bredius,  étudie  un  des  précurseurs,  un  des  maîtres  qui 
ont  exercé  une  influence  incontestable  sur  l'École  au  moment  où  celle-ci  cherchait 
encore  sa  voie,  nous  touchons  à  la  décadence  de  cette  École  avec  Gaspard  Netscher. 
M.  Bredius  a  découvert  un  grand  nombre  d'informations  nouvelles  sur  cet  habile 
artiste  qui,  né  en  1639  à  Heidelberg,  arrive  jeune  en  Hollande,  à  Arnheim,  où  il 
reçoit  les  premiers  enseignements  d'un  peintre  nommé  Koster,  et  va  de  là  à 
Deventer  où  Ter  Borch,  son  nouveau  maître,  l'accueille  dans  son  intimité.  Après 
avoir  voyagé  en  Italie,  Netscher,  passant  par  Bordeaux,  s'y  éprend  d'une  jeune 
fille  nommée  Marguerite  Godin  qu'il  épouse  le  25  novembre  1659  et  avec  laquelle 
il  demeure  deux  ans  dans  cette  ville  où  il  a  son  premier  enfant.  De  retour  à  la 
Haye,  où  dès  octobre  1662  il  est  admis  dans  la  Gilde,  il  y  devient  père  de  onze 
autres  enfants  parmi  lesquels  plusieurs  furent  aussi  peintres  et  à  force  d'ordre  et 
de  travail  il  parvient  à  élever  celte  nombreuse  famille,  bien  que  d'après  un  de  ses 
albums  qui  appartient  aujourd'hui  à  M.  Habich  de  Cassel,  ses  tableaux,  dont  les 
prix  sont  écrits  en  regard  de  ses  études,  ne  lui  fussent  pas  payés  fort  cher.  Il  meurt 
le  15  janvier  1684  et  dans  l'inventaire  dressé  dix  ans  après,  à  la  mort  de  sa  femme 
qui  s'était  remariée  en  1687,  figurent  non  seulement  une  grande  quantité  de 
peintures  de  l'artiste,  mais  des  tableaux  de  Titien,  de  Bassan,  des  copies  de  Véronèse, 
de  Poussin  et  de  Ter  Borch,  son  maître. 

La  collaboration  de  M.  Bredius  avec  M.  Paul  Haverkorn  van  Rysewyck,  direc- 
teur du  Musée  de  Rotterdam,  nous  a  valu  une  autre  étude  sur  Hendrick  Gerritsz 
Pot  qui,  né  probablement  à  Harlem  vers  la  fin  du  xvi°  siècle,  devait  mourir 
en  1657.  Élève  de  Hais,  il  fit  à  l'exemple  de  son  maître  d'excellents  portraits  de 
petites  dimensions  tels  que  celui  de  Charles  Ier  (1632),  au  Louvre,  et  des  tableaux 
de  société,  aux  Musées  de  la  Haye,  d'Hamptoncourt  et  de  Berlin.  Mais  comme  lui 
aussi  il  peignit  de  grands  ouvrages  et  notamment  un  tableau  de  gardes  civiques 
eutré  récemment  au  Musée  Boymans.  D'après  certaines  analogies  d'exécution  que 
M.  Bredius  y  a  constatées,  il  croit  pouvoir  en  toute  sécurité  lui  restituer  une  belle 
et  importante  ioile  du  Musée  de  Harlem  qui  avait  été  jusqu'ici  successivement 
attribuée  à  Ravesteyn,  à  Soutman  et  à  Van  der  Helst;  à  Paris,  MM.  G.  Rothan  et 
D.  Franken  possèdent  également  des  portraits  de  Pot. 

Enfin  on  ne  s'étonnera  pas  que  nous  rangions,  parmi  les  plus  intéressantes  de 
toutes  ces  communications,  la  publication  de  nouveaux  documents  relatifs  à 
Rembrandt  que,  celte  année  encore,  les  deux  directeurs  d'Oud-Holland  ont  ajoutée 
à  la  riche  moisson  qu'ils  nous  avaient  déjà  donnée  sur  ce  sujet.  Grâce  à  eux  la 
vie  autrefois  si  mystérieuse  du  grand  artiste  nous  livre  peu  à  peu  ses  secrets.  Nous 
sommes  désormais  certains,  ainsi  que  l'avait  conjecturé  M.  Bode,  que  Rembrandt, 
après  avoir  quitté  l'atelier  de  Lastman,  prolongea  jusqu'en  1631  le  séjour  qu'il  fit 
à  Leydc,  sa  ville  natale.  Avec  des  renseignements  inédits  sur  la  situation  de  sa 
famille  à  diverses  époques,  l'article  de  MM.  Bredius  et  de  Roever  nous  montre 
Rembrandt  gagnant  déjà  en  1631  avec  son  pinceau  des  sommes  assez  fortes  pour 
pouvoir  à  ce  moment  avancer  1,000  florins  à  Hendrick  van  Uylenburch  (le  père  du 
marchand  de  tableaux  dont  nous  avons  parlé  plus  haut).  Mais  si  ses  gains  égalent 
ceux  des  artistes  le  plus  en  vue  de  ce  temps,  il  dépense  aussi  sans  compter.  De 
bonne  heure  il  suit  les  ventes  où  ses  élèves  vont  aussi  le  représenter  et  il  y  fait  de 
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nombreux  achats  de  toute  sorte.  C'est,  dés  le  commencement  de  son  séjour  ;ï 
Amsterdam,  un  collectionneur  connu  dans  le  monde  de  la  curiosité.  Avec  nw 
imprévoyance  qu'il  devait  cruellement  expier  plus  tard,  il  prend  des  engagements 
au-dessus  de  ses  ressources  et  emprunte  de  tous  côtés.  Quand  il  achète  en  1639  sa 
maison  de  la  Brecstraat,  après  avoir  versé  un  acompte,  il  néglige  plus  tard  de 
payer  les  intérêts  échus;  le  chiffre  de  ses  dettes  va  toujours  montant  el  les  billets 
souscrits  par  lui  tombant  alors  entre  les  mains  de  créanciers  plus  exigeants,  il  est 
bientôt  entièrement  à  leur  merci,  réduit  à  la  misère  la  plus  noire.  Enfin,  des  actes 
nouvellement  publiés  viennent  confirmer  ce  que  nous  savions  des  engagements 
contractés  entre  Titus,  le  fils  de  Rembrandt,  et  Ilendrickje  Stoffels,  la  fidèle 
compagne  des  dernières  années  de  sa  vie,  pour  assurer  l'existence  précaire  de  ce 
prodigue  qu'on  nous  avait  autrefois  dépeint  comme  un  avare  et  de  ce  prétendu 
thésauriseur  qui  à  sa  mort  ne  laissait  pas  un  sou  vaillant  dans  son  pauvre  atelier. 
Ce  court  aperçu  est  bien  insuffisant  pour  donner  idée  des  travaux  récents 
publiés  en  Hollande  sur  l'histoire  de  l'art  et  de  l'importance  des  ressources  nou- 
velles mises  ainsi  à  la  disposition  de  la  critique.  Peu  à  peu,  à  l'aide  de  tous  ces 
éléments  épars,  les  aspects  divers  et  les  périodes  successives  de  cette  histoire  se 
dégagent  plus  nettement,  avec  un  caractère  de  précision  plus  rigoureuse.  S'il  y 
pourrait  encore  regretter  bien  des  lacunes,  Biirger  n'aurait  plus,  du  moins,  à  se 
plaindre  de  la  pénurie  des  documents.  Il  serait  plus  juste  de  dire  que,  là  comme 
partout,  leur  nombre  complique  singulièrement  aujourd'hui  la  lâche  de  l'historien 
et  rend  plus  difficile  leur  mise  en  œuvre,  plus  rares  aussi  ces  vues  d'ensemble  et 
ces  vastes  perspectives  qu'on  est  en  droit  d'exiger  de  lui.  Une  connaissance  super- 
ficielle des  choses  permettait  autrefois  de  les  multiplier.  Il  est  plus  malaisé  d'y 
revenir  avec  cet  amas  d'informations  et  de  faits  indiscutables  dans  l'appréciation 
desquels  le  goût  el  le  sens  de  la  mesure  doivent  évidemment  intervenir,  mais 
dont  il  nous  faut  désormais  tenir  compte  et  sans  lesquels  d'ailleurs  on  ne  parvien- 
drait jamais  à  rendre  la  vivante  physionomie  de  cette  École  hollandaise  qui  avec 
les  années  nous  découvre  toujours  mieux  sa  richesse  et  son  originalité. 

EMILE    MICHEL. 


LFLM-IENG.S 


CORRESPONDANCE  D'ANGLETERRE 


LES  EXPOSITIONS  D  ETE  DE  LA  ROYAL  ACADEMY, 

DE  LA  GUCSVENOR  GALLERY  ET  DE  LA  NEW  GALLERY, 

A  LONDRES. 


I. 

ktte  année  nous  aurons  à  parler  de  trois  grandes  expositions  d'été; 
car  à  la  Royal  Academy  et  à  la  Grosvenor  Gallery  vient  de  s'ajouter 
une  troisième  exposition,  la  New  Gallery,  de  proportions  pour  le 
moins  égales  à  celles  de  cette  dernière,  et  visant  à  occuper  doré- 
navant la  place  que  cette  entreprise  s'était  faite  dans  le  monde  des  arls. 

Le  détail  de  la  brouille  à  la  suite  de  laquelle  M.  Burne-Jones,  avec  ses  adeptes, 
ainsi  que  MM.  Watts  et  Alma-Tadema,  —  pour  ne  nommer  que  les  chefs  de  file, 
—  se  sont  retirés  de  la  Grosvenor  Gallery,  pour  concourir  avec  MM.  Comyns  Carr 
et  Halle  à  la  fondation  d'une  nouvelle  société,  n'auraient  qu'un  faible  intérêt  pour 
les  lecteurs  de  la  Gazette.  Ce  qui  est  certain,  c'est  que  le  public  y  gagne  une 
nouvelle  et  belle  galerie,  construite  en  trois  mois,  comme  par  magie,  sur  l'empla- 
cement d'un  marché,  et  que  les  malheureux  critiques  se  voient  condamnés  en 
permanence  à  une  besogne  triple  dont  on  ne  leur  saura  peut-être  aucun  gré. 
Pour  faire  honneur  à  l'ouverture  de  la  New  Gallery,  M.  Burne-Jones  y  envoie 
trois  grandes  toiles,  et  une  quantité  de  beaux  dessins  montrant  son  talent  sous 
son  aspect  le  plus  raffiné.  La  place  d'honneur  est  occupée  par  un  grand  tableau 
tout  en  hauteur  montrant  Danaè,  qui  guette  avec  inquiétude  les  ouvriers  qui 
construisent  la  tour  d'airain,  dont  les  murailles  seront  insuffisantes  pour  la  pré- 
server de  l'amour.  La  Danaé,  entièrement  vêtue  d'une  longue  robe  cramoisie,  est 
d'une  belle  couleur  et  d'une  invention  bien  personnelle  au  maître;  quant  à  la  partie 
architecturale,  elle  est  d'un  attrayant  style  quasi- archaïque,  qui  ajoute  encore  à 
l'étrangeté  d'aspect  à  laquelle  vise  comme  toujours  le  peintre.  Des  deux  autres 
toiles,  l'une  représente  le  type  ordinaire  de  Persée,  entièrement  couvert  d'une  armure 
moyen  âge,  avec  Andromède,  nue  et  attachée  par  de  longues  chaînes  à  un  haut 
rocher  pointu  pareil  à  un  menhir  celtique;  la  cùte  pierreuse  est  recouverte  d'im- 
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portantes  constructions  antiques  qui  rehaussent  l'effet  de  singularité  du  groupe 
principal.  Le  pendant  de  ce  tableau  représente  la  même  Andromède  vue  de  dos, 
et  le  mémo  Persée  se  livrant  à  un  combat  assez  langoureux  contre  un  monstre 
verdàtre  —  moitié  poisson,  moitié  lézard,  —  dont  la  défense  est  aussi  dépourvue 
de  vigueur  que  l'attaque  du  héros.  Ceux  qui  connaissent  le  point  de  vue  artistique 
et  littéraire,  et  les  excentricités  voulues  de  M.  liurne-Jones  ne  s'attendront  à  ren- 
contrer dans  ses  dernières  créations  ni  le  sentiment  dramatique,  ni  les  jeux  de 
la  physionomie  humaine,  ni  une  interprétation  de  la  nature  prise  sur  la  réalité. 
Ce  que  nous  y  trouvons,  c'est  une  étrangeté  d'impression,  plus  encore  que  de 
sentiment,  un  coloris  rare  et  délicat  plutôt  qu'éclatant,  un  symbolisme  vague  et 
mystérieux,  qui  éveillent  l'idée  de  profondeurs  ténébreuses  dans  la  pensée  du  pein- 
tre. Il  est  cependant  permis  de  douter  de  la  profondeur  de  ces  mystères  peine 
entrevus,  et  de  voir  dans  le  parti  pris  et  les  étranges  procédés  du  printre  une 
habile  manière  de  rétrécir  les  limites  de  l'art,  et  en  même  temps  d'afficher  son 
dédain  pour  tout  ce  qui  touche  à  la  vérité  du  grand  drame  humain  et  de  la  passion. 
Mais  M.  Burne-Jones  n'a  jamais  montré  dans  l'exécution  plus  de  raffinement  ni 
plus  d'originalité;  rarement  aussi  il  est  parvenu  à  produire  des  ensembles,  à  sa 
façon,  plus  décoratifs. 

L'Ange  de  la  Mort,  de  M.  Watts,  est,  par  contre,  l'invention  singulièrement 
émouvante  d'un  grand  poète  sinon  d'un  grand  peintre.  Un  être  surnaturel,  puis- 
sant et  énigmatique,  aux  immenses  ailes  repliées,  formées  de  plumes  d'une  teinte 
funèbre,  se  penche  avec  une  pitié  et  une  tendresse  infinies  sur  le  corps  d'un  petit 
enfant  mourant  qu'il  tient  sur  ses  genoux,  l'enveloppant  de  l'ombre  et  du  mystère 
suprême  de  sa  présence.  La  tonalité  austère  et  grise  de  l'ensemble  ajoute  singu- 
lièrement à  la  solennité  dont  est  empreinte  toute  celte  conception  aussi  élevée  que 
sincère.  Il  ne  faut  plus  demander  à  M.  Watts  ni  la  précision  absolue  dans  le  dessin, 
ni  les  virtuosités  d'exécution;  cette  œuvre  est  cependant,  sous  le  rapport  de 
l'exécution,  supérieure  à  plusieurs  d'entre  ses  devancières. 

M.  Legros  reparaît  en  public  après  une  absence  de  plusieurs  années,  avec 
deux  toiles.  La  première,  un  Christ  mort,  étendu  sur  un  linceul  blanc,  dans  un 
paysage  solennel,  est  une  œuvre  belle  et  sérieuse,  qui  ne  sort  pas  absolument  de 
la  tradition;  l'autre,  intitulée  Femmes  en  prière,  est  un  ressouvenir  sur  une  échelle 
agrandie  de  M.  Legros  lui-même;  plusieurs  de  ces  tètes  de  jeunes  femmes  sont, 
il  faut  l'avouer,  d'anciennes  connaissances;  mais  elles  sont  empreintes  d'un  grand 
style.  Le  «  Sladc  Professor  »  brille  surtout  par  un  essai  dans  le  domaine  de  la 
sculpture;  c'est  la  statue  d'un  Jeune  satyre,  qui  est  plutôt  une  charmante  esquisse 
qu'une  œuvre  terminée.  C'est  un  travail  qui,  par  son  rapport  intime  avec  la  na- 
ture —  idéalisée  dans  une  juste  mesure  —  rappelle  l'art  grec,  qu'il  ne  vise  ce- 
pendant pas  à  imiter.  Pour  qu'il  pût  être  traduit  en  marbre,  il  faudrait  que  ce 
morceau  fût  beaucoup  plus  poussé  qu'il  ne  l'est  actuellement. 

M.  Alma-Tadema  montre,  entre  plusieurs  petites  toiles,  une  délicieuse  Ycmis 
et  Mars.  C'est  tout  simplement  une  fillette  blonde  comptant  cinq  printemps  à 
peine,  vue  en  plein  air  sous  un  ciel  rayonnant;  elle  contemple  avec  amour  une 
petite  image  du  dieu  Mars  qu'elle  tient  entre  les  bras.  Rien  de  plus  charmant  que 
la  lumière  caressant  doucement  la  chevelure  d'or  et  les  épaules  rosées  de  l'enfant. 
Notons  en  passant  une  fort  curieuse  étude  de  lumière,  A  gas  light  study,  par 
M.  La  Thangue.  Une  jeune  femme  écrit  dans  une  pièce  éclairée  par  une  lampe 
xxxviii.  —  2°  période.  10 
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dont  le  globe,  recouvert  d'un  papier  orange,  laisse  échapper,  en  haut,  une 
lumière  colorée,  en  bas,  une  lumière  blanche. 

M.  Arthur  Lemon  sort  du  banal  et  du  convenu  avec  deux  œuvres  de  dimensions 
modestes.  Dans  l'une,  intitulée  Vendetta,  l'artiste  nous  montre  un  bois  sombre  et 
d'aspect  tragique;  au  second  plan,  une  mer  agitée  où  agonise  un  centaure,  percé 
au  cœur  d'une  flèche  que  lui  a  envoyée  un  ennemi,  dont  la  forme  se  profile 
vaguement  dans  le  lointain,  contre  le  soleil  couchant.  L'autre  toile  a  pour  sujet  le 
combat  acharné  de  deux  centaures  au  milieu  des  vagues  glauques,  qui  leur 
montent  jusqu'à  mi-jambe.  M.  Lemon  n'est  pas  sans  avoir  vu  et  fréquenté  les 
œuvres  de  cet  excentrique  peintre-poète  qui  s'appelle  Arnold  Bœcldin,  mais  il  a 
néanmoins  une  énergie  et  un  charme  bien  personnels,  et  ses  personnages  se 
marient  admirablement  avec  les  paysages  qui  leur  servent  de  cadre. 

Un  peintre  italien  plus  goûté  à  Londres  qu'à  Rome,  M.  G.  Costa,  envoie  un 
grand  paysage  d'un  style  quasi  classique  :  The  first  smile  of  morn  Nous  avons  vu 
de  ce  peintre  des  toiles  plus  vraies  et  plus  poétiques.  Une  étude  de  la  nature  géné- 
ralisée à  ce  point  a  besoin  de  lignes  d'ensemble  plus  harmonieuses  et  mieux 
équilibrées  entre  elles. 


L'exposition  de  la  Royal  Academy  reste  plutôt  au-dessous  qu'au-dessus  de  son 
niveau  ordinaire;  et  s'il  fallait  signaler  dans  l'ordre  de  mérite  les  douze  meilleurs 
tableaux  qui  s'y  trouvent,  il  faudrait,  j'en  conviens,  comprendre  surtout,  dans  celte 
nomenclature,  les  envois  de  peintres  étrangers  tels  que  MM.  Carolus-Duran,  J.-S. 
Sargent  et  Emile  Wauters.  Le  président,  sir  Frédéric  Leighlon,  poursuivant  toujours 
avec  le  même  enthousiasme  son  idéal  classique,  envoie  une  grande  composition 
intitulé  Andromaque  captive.  Nous  y  trouvons  de  fort  beaux  détails  —  beaux  torses 
sculpturaux  d'éphèbes  et  charmants  groupes  isolés  —  mais  point  de  souffle 
dramatique,  point  de  rythme  d'ensemble  dans  le  mouvement,  point  de  dominante 
de  coloration  dans  cet  assemblage  de  claires  couleurs.  Je  ne  puis  non  plus  louer 
sans  réserve  l'œuvre  si  impatiemment  attendue  de  M.  Alma-Tadema,  les  Ro&es 
d'Héliogabale.  Le  peintre  a  choisi  pour  sujet  un  des  fameux  festins  de  ce  détraqué 
impérial  —  celui  dans  lequel  il  fait  noyer  et  presque  étouffer  sous  une  pluie  de 
roses,  les  malheureux  convives  qui  se  sont  attablés  dans  l'attente  d'un  splendide 
banquet.  On  s'imagine  aisément  que  les  détails  admirables  y  abondent,  que 
M.  Tadema  s'est  complu  à  montrer  les  belles  têtes  ajustées  à  la  romaine,  avec  un 
art  infini,  sortant  de  cette  marée  montante  de  fleurs.  Cependant  l'effet  général  du 
tableau  est  à  peu  près  nul  :  la  couleur  n'a  ni  la  vibration  ni  l'unité  de  ton  qu'il 
faudrait  à  une  œuvre  décorative;  et  nous  ne  pouvons  non  plus  l'envisager  comme 
un  morceau  de  genre,  car  aucune  pensée,  aucune  passion  dominantes  ne  semblent 
relier  entre  eux  les  personnages  principaux  de  cette  composition  ;  nous  ne  saurions 
distinguer  si  nous  assistons  à  une  tragédie  ou  à  une  farce. 

Le  tableau  de  M.  Orchardson,  Her  mother's  coke,  montre,  dans  une  grande 
pièce  éclairée  par  la  lumière  jaunâtre  des  lampes,  un  vieillard  de  haute  allure 
écoutant  chanter  sa  fille,  jeune  et  naïve  personne  qui,  assise  au  piano,  est  toute 
au  plaisir  d'être  écoutée  par   l'amoureux  qui  se  tient  debout  près  d'elle.  L'ombre 
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d'un  sentiment  triste  mais  poinl  amer,  surgissant  dans  l'aine  du  père  au  souvenir 
d'une  voix  autrefois  aimée,  est  rendue  avec  une  délicatesse  exquise;  mais  le  reste 
du  tableau,  surtout  l'agencement  de  la  composition,  est  fort  inférieur  aux  œuvres 
analogues  qui  ont  valu  au  célèbre  peintre,  dans  les  dernières  expositions,  un  si 
grand  succès. 

Un  jeune  peintre  d'avenir,  M.  F.  liramley,  qui  parait  avoir  étudié  les  maîtres 
modernes  de  la  France  et  de  la  Hollande  —  dont  il  a  la  touche  large  et  la  tonalité 
grise  et  vibrante  —  envoie  une  des  bonnes  toiles  de  l'Exposition  :  A  Hopeless  dawn. 
Le  sujet  n'est  plus  nouveau  :  c'est  le  groupe  désolé  d'une  jeune  femme  et  d'une 
vieille,  attendant  en  vain  dajis  la  pale  lumière  de  l'aube  le  retour  du  pécheur; 
mais  le  caractère  de  cette  scène  est  rendu  avec  une  véritable  sincérité  et  un  sen- 
timent tout  personnel,  qui,  plus  encore  que  l'exécution,  méritent  les  louanges. 
M.  Waterhouse,  abandonnant  cette  année  la  manière  de  M.  Tadema  pour  celle 
de  Baslien-Lepage,  a  peint  The  Ladij  of  Shalotl,  sujet  romantique  tiré  d'une 
ballade  de  Tennyson,  dans  lequel  il  faut  surtout  remarquer  la  tête  de  celte  jeune 
héroïne  désespérée,  aux  cheveux  épars,  modelée  avec  une  grande  fermeté  dans  le 
style  du  maître  français.  M.  Carolus-Duran  envoie  une  admirable  tète  de  M.  Pas- 
teur vu  de  face,  sur  un  fond  lie  de  vin  ;  il  serait  possible  d'imaginer  une  accen- 
tuation plus  énergique  de  la  structure  musculaire  et  de  l'ossature  de  cette  figure 
mâle  et  fine,  mais  non  un  rendu  plus  exquis  des  tons  grisâtres  de  la  chair  ou  des 
cheveux  argentés  qui  l'encadrent.  Je  goûte  beaucoup  moins  un  grand  portrait  en 
pied  de  Mmc  la  comtesse  de  Ri  go,  tout  habillée  d'un  éclatant  velours  rouge  équilibré 
par  un  vibrant  fond  couleur  d'acier.  Si  M.  J.-S.  Sargent  n'expose  rien  qui  attire 
l'attention  au  môme  degré  que  l'admirable  portrait  de  M"  Playfair,  de  l'année 
dernière,  exposé  en  ce  moment  au  Salon  de  Paris,  il  maintient  cependant  la  position 
qu'il  a  si  vite  conquise  en  Angleterre  avec  deux  œuvres  remarquables  qu'il 
rapporte  d'Amérique.  Le  portrait  de  M  s  Marquand  —  une  vieille  dame  à  l'aspect 
doux  et  distingué,  simplement  vêtue  de  noir,  avec  un  modeste  fichu  de  gaze  blanche 
—  est  peut-être  ce  qu'il  a  produit  de  plus  délicat  et  de  plus  raffiné;  il  y  témoigne 
d'un  respect  pour  son  sujet  et  d'une  réserve  dans  l'exécution  qui  marquent 
assurément  un  progrès  dans  sa  brillante  carrière.  Dans  l'autre  portrait,  au  con- 
traire —  celui  de  Mrs  E.  D.  Boit  —  il  donne  librement  carrière  à  son  excentrique 
fantaisie,  se  plaisant  a.  rendre  avec  une  verve  et  un  sans-façon  étonnants,  une 
personnalité  joyeuse  et  exubérante.  Quant  au  porlrail  en  pied  d'un  jeune  garçon 
habillé  de  velours  noir,  et  tenant  a  la  main  un  cerceau,  par  l'éminent  peintre  belge, 
Emile  Wauters,  c'est  en  vérité  un  pastiche  trop  évident  et  trop  voulu  de  Franz  Hais; 
on  est  forcé  d'admirer  la  touche  vigoureuse,  et  jusqu'aux  duretés  si  habilement 
imitées  du  grand  Hollandais,  mais  on  ne  peut  considérer  comme  une  production 
sérieuse,  une  œuvre  ainsi  conçue  et  exécutée. 

Sir  J.-E.  Millais  n'envoie  cette  année  qu'un  grand  paysage  :  Murthj  Moss, 
Perthshire,  qui  est  de  la  part  du  maître  une  tentative  voulue  et  très  digne  de  respect 
pour  varier  sa  manière  d'envisager  la  nature  empruntée  au  préraphaèïitisme,  et 
pour  atteindre  aux  effets  d'une  tonalité  générale  grise  et  délicate.  Le  peintre  n'a 
réussi  qu'en  partie,  parce  qu'il  ne  sait  pas  interpréter  la  nature  avec  cette  unité  et 
cette  grandeur  de  vue  qui  en  font  ressortir  l'aspect  caractéristique  et  dominant. 
Certaines  parties  de  celte  page  trop  photographiquement  copiée  sur  le  vrai  sont 
cependant   supérieurement  rendues  ;  et  surtout  les  eaux  grises  et  dormantes   du 


76  GAZETTE  DES  BEAUX-ARTS. 

marécage  qui  donne  son  nom  au  tableau.  M.  Vical-Cole,  abandonnant  ces  paysages 
de  la  haute  Tamise  qu'il  s'était  trop  complu  a  peindre  et  à  repeindre,  a  soudain,  sur 
le  tard,  montré  un  autre  côté  de  son  talent,  dans  une  grande  vue  du  port  de  Londres, 
représenté  avec  ses  bâtiments  entassés  et  presque  entrelacés,  ses  eaux  puissantes 
et  agitées,  et  son  arrière-plan  de  tours,  d'églises  et  de  cheminées  s'élançant  dans 
le  ciel.  Si  l'exécution  de  cette  vaste  toile  témoigne  d'une  hésitation  assez  naturelle 
devant  les  difficultés  inusitées  du  sujet,  la  conception,  du  moins,  ne  manque  pas 
de  grandeur.  M.  Boughton  se  montre  coloriste  délicat  et  agréable  dans  une  jolie  vue 
des  falaises  tapissées  de  prés  verts  de  l'île  de  Wight.  D'un  effet  saisissant  par  sa 
majestueuse  simplicité  môme,  est  un  grand  paysage  :  Upland  and  Sky ,  par 
M.  Adrian  Stokcs,  un  artiste  qui  a  évidemment  beaucoup  profité  de  l'exemple 
du  peintre  hollandais  James  Maris,  sans  toutefois  en  devenir  l'imitateur.  Son 
tableau  représente  tout  simplement  le  haut  d'une  colline  dénudée  d'arbres,  sur 
laquelle  paissent  tranquillement  quelques  vaches;  les  trois  quarts  de  la  toile  sont 
occupés  par  un  vaste  ciel  gris  recouvert  de  nuages  qui  menacent  de  se  fondre  en 
pluie.  Il  y  a  dans  cette  page  sobrement,  mais  vigoureusement  exécutée,  une 
véritable  unité  de  sentiment  et  de  facture;  c'est  une  œuvre  qui  s'impose,  et  se 
tient  à  un  rang  où  elle  rencontre,  dans  l'exposition  actuelle,  bien  peu  de  rivales. 

Deux  œuvres  de  sculpture  méritent  aussi  de  fixer  l'attention,  car  elles  témoi- 
gnent d'une  originalité  de  conception  et  d'une  habileté  technique  dont  je  ne 
saurais  en  ce  moment  trouver  ici  beaucoup  d'exemples.  L'une  de  ces  œuvres  est 
le  modèle  d'une  grande  statue  en  bronze  doré  de  la  reine  Victoria,  assise  sur  un 
riche  trône,  d'aspect  quasi  gothique,  vêtue  du  grand  manteau  royal,  couronnée, 
et  portant  à  la  main  droite  le  sceptre,  et  à  la  gauche  un  globe  surmonté  d'une 
victoire  grecque.   L'auteur  de    ce   morceau   est  le  chef    de  notre  jeune  École, 

A.  Gilbert.  La  tête  est  d'une  vérité  saisissante;  mais  elle  est  détaillée  d'une 
façon  trop  réaliste  pour  un  monument  destiné  à  être  vu  en  plein  air.  Par  contre 
on  ne  saurait  trop  louer  le  magnifique  jet  des  draperies  largement  conçues  et  en 
même  temps  très  étudiées.  Il  manque  malheureusement  à  l'ensemble  une  cer- 
taine unité  de  style  et  d'aspect;  l'exécution  libre  et  l'exagération  voulue  des  dra- 
peries ne  s'accordent  aucunement  avec  les  lignes  rigides  et  le  dessin  architectural 
du  trône  qu'elles  couvrent  à  moitié.  Néanmoins,  c'est  l'œuvre  d'un  artiste  hardi 
et  convaincu,  qui  a  su  imprégner  du  sentiment  de  sa  haute  personnnalité  un 
sujet  fort  difficile  à  sauver  de  la  banalité. 

A  cent  lieues  du  style  de  M.  Gilbert  est  celui  de  M.  Hamo  Thornycroft,  qui 
envoie  à  l'Académy  une  Médée,  charmant  par  les  accords  de  sa  lyre  magique  le 
dragon  qui  garde  la  Toison  d'Or.  C'est  une  conception  sobre  et  forte,  qui  tout  en 
affirmant  une  véritable  individualité,  montre  à  quel  point  l'artiste  s'est  imprégné 
des  principes  de  l'art  grec,  et  surtout  de  cette  période  sévère  toute  remplie  encore 
de  l'exemple  des  sculptures  du  Parthënon. 


III. 


Quant  à  la  Grosvenor  Gallery,  l'aspect  en  est  complètement  changé  depuis  la 
retraite  des  peintres  qui  en  ont  fait  depuis  le  commencement  la  gloire  principale. 
On  se  croirait  plutôt  dans  une  succursale  de  la  Royal  Academy  que  dans  ce  temple 
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A    PLOUGH    BOY  »,   PAR    M.    GEORGK    CHOSES. 

(Fac-similé  d'un  dessin  de  l'artiste.) 
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jadis  dédié  aux  préraphaélites  et  aux  professeurs  de  l'art  quinlessencié  et  quasi 
littéraire.  Les  peintres  de  la  jeune  école  ont  été  accueillis  celte  fois  avec  une 
indulgence  qu'ils  ne  retrouveront  guère  en  d'autres  circonstances,  et  se  sont,  par 
conséquent,  permis  des  fantaisies  d'un  caractère  souvent  bien  discutable. 

Je  signalerai,  parmi  les  tentatives  sérieuses  et  dignes  d'attention,  le  Triomphe 
du  printemps,  de  M.  Jacomb-Hood,  grande  page  d'une  coloration  vive  et  délicate, 
où  le  peintre  a  représenté  un  cortège  d'éphèbes,  de  jeunes  filles,  et  d'enfants 
s'avançant  demi-nus,  dans  les  bois,  parés  de  fleurs  printanières. 

D'autre  part,  nous  avons  plaisir  à  constater  que  M.  Clausen  envoie  le  meilleur 
morceau  de  peinture  de  toute  cette  exposition  —  une  étude  d'un  Plough  Boy  (labou- 
reur des  champs)  délicieusement  modelé  d'après  les  principes  de  Bastien-Lepage. 
Le  dessin  de  l'artiste,  que  nous  reproduisons  ici,  permettra  de  se  faire  une  idée 
du  caractère  de  cette  belle  œuvre. 

Le  portrait  de  Miss  Mabel  Galloway,  par  l'habile  M.  E.-J.  Gregory,  révèle  des 
qualités  techniques  d'un  ordre  supérieur,  qui  pour  produire  tout  leur  effet 
auraient  besoin  d'être  mises  au  service  d'un  goût  plus  épuré  et  d'un  sentiment 
artistique  plus  élevé  et  plus  pénétrant.  M.  J.-R.  Reid  qui  échoue  complètement 
dans  la  grande  et  ambitieuse  toile,  Smugglers,  —  où  il  vise,  sans  y  atteindre,  à  des 
combinaisons  rembranesques  de  clair-obscur  et  de  couleur,  —  se  relève  brillamment 
avec  un  charmant  tableau,  dont  le  sujet  est  un  petit  port  entrevu  dans  la  pénombre 
lumineuse  d'un  beau  soir  d'été,  sous  un  ciel  d'où  les  rayons  du  soleil  couchant 
n'ont  point  encore  complètement  disparu. 

Le  grand  peintre  berlinois,  Adolphe  Menzel,  montre  à  la  Grosvenor  son 
tableau  :  le  Marché  de  Vérone,  qui  malgré  tous  les  admirables  détails  qu'il  renferme, 
est  loin  d'être  une  de  ses  meilleures  œuvres. 

Somme  toute,  si  la  Grosvenor  Gallery  doit  conserver  la  position  exceptionnelle 
que  lui  avait  acquise  l'énergie  de  son  directeur,  Sir  CouttsLindsay,  il  faudra  trouver 
le  moyen  d'imprimer  désormais  aux  expositions  un  caractère  plus  spécial  et  plus 
distingué,  faute  de  quoi  cet  établissement  court  le  risque  de  descendre  au  niveau 
des  entreprises  purement  commerciales  qui  ne  foisonnent  déjà  que  trop  à  Londres. 

CLAUDE    PHILLIPS. 
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a  transformation  rapide  de  nos  grandes  villes  a  eu  pour  conséquence 
de  faire  disparaître,  pour  cause  «  d'embellissements  »  parfois  discu- 
tables, et  de  régularisations  qu'il  eût  mieux  valu  souvent  considérer 
comme  moins  rigoureuses,  des  constructions  aussi  dignes  d'in- 
térêt par  leur  valeur  d'art  que  par  leur  importance  historique.  Il  me  suffira  de 
rappeler  qu'il  y  a  quelque  vingt  ans  la  grand'place  de  Bruxelles,  ce  curieux  tableau 
architectural,  dont  le  détail  peut  être  d'un  bon  goût  discutable,  mais  dont  l'ensemble 
n'en  garde  pas  moins  une  physionomie  des  plus  pittoresques,  cette  place  comptait 
au  coin  d'une  des  rues  bornant  l'Hôtel  de  Ville,  une  maison  dite  de  VÉtoite.  On  la  fit 
disparaître  sur  un  ordre  même  du  pouvoir  municipal  et  cela  sans  qu'aucune  voix 
s'élevât  pour  protester.  Que  voulez-vous?  l'immeuble  gênait  la  circulation!  L'an- 
cienne Boucherie  possédait  un  perron  du  meilleur  effet.  Par  malheur,  il  empiétait 
sur  le  trottoir.  Supprimé!  Gêner  la  circulation,  pour  une  édilité  soucieuse  du  bon 
ordre,  damel  c'est  grave.  Aussi,  les  jugements,  en  pareille  matière,  sont-ils  tou- 
jours sans  appel. 

Le  récit  des  attentats  au  bon  goût,  enfantés  par  l'amour  excessif  de  la  ligne 
droite,  fournirait  matière  à  un  supplément-  assez  volumineux  au  chapitre  de 
M.  Delécluze  sur  la  Barbarie  de  ce  temps  '.  Veuillez  croire  que  la  Belgique  y  aurait 
sa  respectable  place.  Saluons,  dès  lors,  avec  une  joie  d'autant  plus  vive  l'ère  de 
réparation  qui  semble  décidément  venue,  aussi  bien  en  province  que  dans  la 
capitale.  Après  tout,  c'est  un  progrès  accompli  dans  l'ordre  moral  de  revenir  sur 
les  erreurs  du  passé. 

On  sait  aujourd'hui  contraindre  un  peu  les  aises  du  passant  pour  conserver  aux 
villes  quelque  chose  de  pittoresque,  transiger  avec  les  rigueurs  de  l'alignement  en 
faveur  d'un  souvenir  attachant  du  passé.  Croyez  que  c'est  quelque  chose  dans  un 
pays  où  nul  pouvoir  ne  dispose  de  l'autorité  requise  pour  imposer  ses  vues  en 
pareille  matière.  La  réédificafion  de  la  maison  de  l'Étoile  est  à  l'ordre  du  jour 
depuis  un  certain  temps,  tout  comme  celle  du  perron  de  la  Boucherie. 

Le  bourgmestre  de  Bruxelles,  en  archéologue  zélé  a  pu,  tout  récemment,  faire 
voler  par  son  conseil  le  maintien  d'un  reste  de  la  première  enceinte  qu'un  perce- 
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ment  de  rue  venait  de  mettre  à  découvert  et  adopter  un  crédit  pour  la  restitution 
de  l'espèce  de  donjon  appelé  «  Tour  noire  »,  qu'on  voyait  encore,  au  siècle 
dernier,  sur  le  front  du  quai  au  Sel. 

Le  vestige  n'est  pas  d'une  grande  importance  architecturale,  mais  conserver 
un  souvenir  du  passé  est  assurément  d'un  exemple  plus  salutaire  qu'une  destruction 
irréfléchie.  Cela  est  surtout  vrai  à  Bruxelles  où  la  vieille  ville  est  comme  noyée  dans 
l'ensemble  monumental  que  les  administrations  successives  ont  eu  à  cœur  d'étendre. 
Anvers,  où  les  nécessités  d'un  mouvement  commercial  intense  ont  fait  construire 
un  ensemble  magnifique  d'installations  commerciales,  a  sagement  épargné  son  vieux 
Stem,  berceau  de  la  cité.  Tout  le  monde  se  réjouit  aujourd'hui  de  cet  acte  de  bon 
goût  dont  l'exemple  profilera  à  nos  neveux,  sans  les  consoler  cependant  de  mainte 
destruction  inconsidérée. 

Quand  la  vieille  enceinte  espagnole  fut  condamnée  à  disparaître,  on  voulut  à 
toute  force  démolir  en  même  temps  les  portes  monumentales  qui  la  perçaient  et 
qu'il  eût  été  facile  d'enchâsser  dans  les  nouveaux  remparts,  tout  au  moins  d'isoler 
sur  la  ligne  des  grands  boulevards  destinés  à  remplacer  l'ancienne.  Ces  massifs 
ensembles  d'architecture  militaire  du  xvi°  siècle,  où  se  manifestait  le  génie  des 
grands  constructeurs  italiens,  avaient  un  caractère  à  part  et  ne  se  rencontrent  plus 
que  dans  quelques  villes  de  la  Vénétie  à  la  défense  desquelles  contribuèrent  plus 
pécialement  San-Micheli  et  ses  aides. 

Signaler  le  courant  d'hier  fera  mieux  ressortir  celui  d'à  présent.  En  somme,  les 
vieilles  villes  flamandes  sont  assez  riches  de  leur  moderne  prospérité  pour  n'avoir 
point  comme  des  parvenues  à  dissimuler  leur  origine.  Il  en  est  dont  le  passé 
commande  un  respect  tout  spécial  et  l'on  aura  beau  faire  d'Anvers  une  des  pre- 
mières villes  commerciales  du  monde,  longtemps  encore  le  nom  de  Rubens  lui 
vaudra  une  notoriété  plus  haute  que  la  splendeur  de  ses  quais  de  cent  mètres 
de  large. 

L'on  se  figure  l'effet  que  dut  produire  un  beau  matin,  —  il  y  a  de  cela  quelques 
semaines,  —  la  nouvelle  que  la  maison  de  Rubens  était  mise  en  vente. 

Situé  dans  la  rue  qui  porte  tout  naturellement  le  nom  du  grand  peintre,  ce 
vaste  immeuble  ne  doit  pas  être  confondu  avec  un  hôtel  d'ordonnance  toute 
moderne,  d'ailleurs,  érigé  en  1864  sur  la  place  de  Meir,  à  proximité  de  la  demeure 
historique  et  qu'une  inscription  latine  assure  occuper  l'emplacement  de  la  maison 
des  parents  de  Rubens.  Les  distraits  ou  les  myopes  ont  pu  s'y  tromper,  mais 
rien  au  monde  n'est  plus  étranger  au  xvn°  siècle  que  cette  façade  aux  lignes  pré- 
tentieuses et  baroques. 

L'extérieur  de  l'hôtel  Rubeus  n'a  dû,  à  aucune  époque,  passer  pour  monumental. 
En  dépit  de  modifications  assez  notables,  c'est  pourtant  mieux  qu'un  souvenir.  Il  y 
subsiste  des  parties  importantes  de  la  construction  originale,  notamment  le  por- 
tique de  la  cour,  souvent  reproduit  et  inspiré  évidemment  d'un  portique  qui  se 
voit  encore  à  l'entrée  des  jardins  du  palais  du  T  à  Mantoue.  Il  y  a  aussi  au  fond  du 
jardin,  et  faisant  face  à  la  porte  d'entrée,  un  pavillon,  représenté  dans  le  portrait 
de  Rubens  et  de  sa  seconde  femme  au  Musée  de  Munich. 

L'aliénation  d'un  immeuble  assez  vaste  pour  avoir  formé  deux  hôtels  distincts, 
situés  dans  le  plus  beau  quartier  d'Anvers,  pouvait  n'être  que  le  premier  acte  d'un 
morcellement  prochain.  De  diverses  parts  on  s'émut  de  l'éventualité  et  bien  que, 
jusqu'à  ce  jour,  aucune  destination  définitive  ne  soit  assignée  au  bâtiment,  on  en 
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propose  plusieurs.  Il  esl  permis  d'espérer  qu'un  accord  interviendra  entre  la  ville 
d'Anvers  et  l'État  et  qu'en  somme  l'immeuble  sera  sauvé,  qu'on  l'affecte  a  un  service 
public  ou  qu'il  serve  à  donner  asile  à  quelque  collection  ayant  trait  a  Rubens  et  à 
son  école,  au  besoin  à  un  dépôt  provincial  d'archives  depuis  longtemps  réclamé 
pour  Anvers,  comme  pour  les  autres  provinces. 

La  question  étant  posée,  il  y  avait  un  intérêt  considérable  a  rechercher,  les 
sources  authentiques  à  la  main,  en  quoi   la  distribution   actuelle   diffère   de   ce 


LA     MAISON     DE     Il  G  II  E  N  S  ,     A     ANVERS. 

(D'après  une  gravure  d'Hai'rewyn.) 


qu'elle  était  primitivement.  M.  Rooses  a  voulu  se  charger  de  ce  soin  et  c'est  l'Aca- 
démie d'archéologie  qui  a  eu  la  primeur  de  son  étude. 

Les  lecteurs  de  la  Gazette  me  sauront  gré  de  leur  en  donner  un  aperçu. 


C'est  au  début  de  l'année  1611,  moins  de  deux  ans  après  son  retour  d'Italie,  que 
Rubens  se  rendit  acquéreur  d'une  grande  maison  avec  dépendances,  le  tout  d'un 
très  vaste  périmètre  et  confinant  au  jardin  des  Arquebusiers,  dont  il  est  si  fré- 
quemment question  dans  l'histoire,  à  propos  de  la  Descente  de  croix. 

Plusieurs  années  furent  consacrées  à  l'édification  de  l'hôtel  et  à  ses  embellisse- 
ments successifs.  Môme  en  1627  Rubens,  en  vue  d'arrondir  sa  propriété,  devint 
possesseur  de  plusieurs  maisonnettes  voisines  de  son  hôtel. 

Au  dernier  tiers  du  XVII0  siècle,  le  peintre  Van  Croes  exécuta  des  dessins  de 
l'extérieur  et  de  l'intérieur  de  la  construction  alors  occupée  par  un  chanoine 
Hillewerve,  le  même  qui  eut  un  procès  si  intéressant  pour  l'acquisition  d'une  série 
de  tètes  d'apôtres  de  Van  Dyck. 

On  s'étonne  avec  M.  Rooses  que  ce  sanctuaire  de  l'art  ait  pu  être  dévasté  impi- 
xxxviii.  — 2°  période.  Il 
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loyablemcnf  et  qu'il  n'en  subsiste  que  des  restes,  intéressants  encore,  assez  riebes 
pour  nous  donner  une  idée  de  la  splendeur  de  l'ensemble,  mais  insuffisants  pour 
nous  consoler  des  parties  disparues. 

Jusqu'en  1840,  l'hôtel  Rubens,  bien  que  sa  distribution  inlérieure  eût  été  consi- 
dérablement modifiée,  ne  forma  qu'un  tout.  Depuis  environ  un  siècle  il  avait  appar- 
tenu à  la  famille  de  Bosschaert  dont  un  représentant  le  possède  encore.  Occupé 
par  Philippe  Rubens  jusqu'en  1680,  les  familles  Van  Eycke,  Hillewerve,  Steenecruys 
et  de  Leller  l'habitèrent  successivement  '. 

Dans  son  état  actuel,  la  vaste  construction  livre,  comme  un  problème,  à  l'éru- 
dition des  chercheurs,  la  détermination  de  l'emplacement  de  l'atelier  d'où  sont 
sortis  les  nombreux  chefs-d'œuvre  du  plus  illustre  des  peintres  flamands.  C'est 
plus  spécialement  à  la  solution  de  ce  problème  que  s'est  appliqué  M.  Rooses,  et,  on 
peut  l'ajouter,  avec  beaucoup  de  pénétration. 

L'atelier  de  Rubens  n'était  point  à  l'étage,  comme  on  l'a  toujours  cru,  mais 
bien  au  rez-de-chaussée.  D'après  un  plan  de  la  maison  du  maître,  levé  en  1763, 
avant  sa  transformation,  et  inséré  par  Mois  dans  un  des  manuscrits  appartenant 
à  la  Bibliothèque  royale  de  Bruxelles,  l'auteur  arrive  à  établir  que  cet  atelier 
avait  au  moins  cent  quarante  mètres  de  superficie  (quatorze  mètres  sur  dix),  et 
qu'il  était  haut  de  dix  mètres  au  moins. 

Éclairé  du  côté  de  la  cour  par  des  fenêtres  à  mi-hauteur  de  la  façade,  il  avait, 
du  côté  du  jardin,  trois  vastes  verrières,  celle  du  milieu  s'ouvrant  à  niveau  du  sol 
et  permettant,  à  l'aide  d'un  linteau  interrompu  par  le  milieu,  la  sortie  des  plus 
vastes  toiles.  Cette  remarque  judicieuse  de  M.  Rooses  vient  singulièrement  en  aide 
à  l'élucidation  du  problème. 

L'arrière-corps,  formant  l'atelier,  ne  fut  point  démoli  mais  modifié.  On  le  divisa 
en  un  rez-de-chaussée  et  un  étage.  L'ancienne  charpente  subsiste,  et  l'on  retrouve 
encore  au  grenier  de  cette  partie  du  bâtiment  une  roue  et  un  cabestan  qui  servirent, 
sans  aucun  doute,  à  dresser  et  à  hisser  les  lourds  panneaux  et  les  immenses  toiles 
sur  lesquels  Rubens  peignait  ses  vastes  conceptions. 

En  ce  qui  concerne  l'atelier  des  élèves,  dont  l'étendue  devait  être  pour  le  moins 
égale  a  l'espace  affecté  à  celui  du  maître,  on  sait  par  le  récit  du  Danois  Otto 
Sperling,  dont  la  visite  à  Rubens  eut  lieu  en  1621  -,  que  c'était  une  pièce  éclairée 
par  le  haut.  M.  Rooses  suppose  que  la  construction  était  indépendante  du  corps 
de  logis,  que  l'on  y  pénétrait  par  une  rue  latérale.  Après  la  mort  du  peintre,  sa 
disparition  était  inévitable. 

La  cour  de  la  maison  de  Rubens  a  gardé,  malgré  tout,  un  fort  grand  air. 
M.  Willems  en  tira  jadis  un  excellent  parti  pour  un  de  ses  meilleurs  tableaux  : 
la  Visite  de  Marie  de  Médicis  à  Rubens.  Les  estampes  d'Harrewyn  laissent  voir 
que  Rubens  avait  rapporté  de  son  séjour  en  Italie  le  goût  des  façades  décorées  de 
peintures.  On  voit  distinctement  les  sujets  dont  il  avait  orné  son  habitation  :  Versée 
et  Andromède,  la  Marche  de  Silène,  le  Jugement  de  Paris,  un  Héros  couronné  par  la 
Victoire,  Y  Enlèvement  de  Proserpine,  etc.   Sauf  le  Persée,  aucune  de  ces  composi- 

i.  C'est  sans  doute  une  dame  alliée  à  l'une  de  ces  familles,  à.  moins  que  ce  ne  soit 
une  fille  de  Rubens,  que  nous  voyons  représentée  dans  un  portrait  de  Gonzalès  Coques 
à  la  Galerie  nationale  de  Londres  (n°  1011),  avec  le  portique  de  l'hôtel  Rubens  figuré  dans 
le  fond. 

"2.  Chronique  des  Beaux-Arts,   1887,  page  77. 
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tions,  dît  M.  de  Rooses,  ne  concorde  avec  les  marnes  sujets  traités  par  Rabem  dan 
ses  tableaux.  A  la  hauteur  du  premier  étage  règne,  en  trompe-l'œil,  ane  galerie  dans 
laquelle  le  peintre  s'était  représenté  avec  sa  femme,  un  lévrier  et  deux  perroquets. 

Il  ne  subsiste  aucune  trace  de  ces  peintures,  non  plus  que  de  la  salle  en  rotonde 
qui,  d'après  divers  auteurs,  servait  a  l'exhibition  des  sculptures  antiques  fort 
précieuses  que  le  grand  Anversois  était  parvenu  à  rassembler. 

«  On  comprend,  dit  M.  Rooses,  qu'un  particulier  n'eût  pu  conserver  dans  son 
étal  primitif,  l'immense  halle  où  Iîubens  travaillait;  mais  la  ville  d'Anvers  aurait 
pu  regarder  comme  un  devoir  de  ne  point  laisser  profaner  le  plus  illustre  de  ses 
ateliers,  celui  qui  a  fait  rayonner  autour  du  nom  de  la  ville  la  gloire  la  plus  écla- 
tante. 

«  Malheureusement,  jadis,  on  ne  pouvait  attendre  pareille  générosité  d'une 
cité  ruinée,  qui,  du  vivant  du  maître,  lorsque  les  temps  étaient  meilleurs,  ne  lui 
commanda  qu'un  seul  tableau  :  l'Adoration  des  Mages,  et  s'empressa  de  faire 
présent  de  celte  œuvre,  deux  années  après  l'avoir  acquise  ',  de  môme  qu'elle  ven- 
dit ou  donna  en  cadeau  les  décorations  do  l'Entrée  du  cardinal-infant,  le  second 
et  dernier  travail  commandé  par  elle  à  Rubens.  » 

Nous  ajouterons  que  les  tuteurs  des  enfants  mineurs  du  maître  se  vantaient 
d'avoir  réalisé  un  bénéfice  en  envoyant  à  la  fonte  les  chaînes  d'or  recueillies  par 
Rubens  au  cours  de  sa  carrière  I 

«  Notre  siècle,  conclut  M.  Rooses,  a  réparé  en  partie  l'indifférence  des  âges 
passés  et  rendu  plus  d'un  honneur  public  à  Rubens.  Quel  témoignage  plus  naturel 
et  plus  frappant  de  sa  reconnaissance  et  de  son  admiration  la  ville  d'Anvers  pourrait- 
elle  offrir  au  plus  illustre  de  ses  enfants  que  de  préserver  de  toute  profanation  ulté- 
rieure sa  demeure,  berceau  de  tant  de  chefs-d'œuvres  et  de  la  dédier  au  culte  de 
cet  incomparable  génie  qui,  plus  que  tout  autre  de  ses  citoyens,  a  bien  mérité  de 
la  patrie  et  de  l'humanité.  » 

11  ne  faut  être  ni  Relge  ni  Anversois,  il  suffit  d'être  ami  des  arts  pour  se  rallier 
à  cet  avis. 

La  création  du  Musée  Plantin  est  pour  Anvers  un  indice  des  vues  de  la  muni- 
cipalité en  pareille  matière. 

Tourangeau  de  naissance,  Plantin  n'était  Anversois  que  d'adoption.  11  avait 
vu  le  jour  à  Saint-Avertin  en  1514,  devint  bourgeois  d'Anvers  en  1550  et  y  mourut 
en  1589.  11  s'agit  aujourd'hui  de  commémorer  le  troisième  centenaire  de  la  mort 
de  l'imprimeur  qui  a  jeté  un  si  grand  lustre  sur  la  cité.  En  réalité,  l'imprimerie 
plantinienne  fut,  au  xvi°  siècle ,  la  créatrice  d'un  ensemble  d'ouvrages  qui  lui 
donnent  une  importance  égale  à  celles  des  Aides  et  des  Estiennes. 

Le  titre  d'architypographe  du  roi  d'Espagne  n'avait  pas  suffi  à  mettre  Plantin 
lui-même  à  l'abri  du  soupçon  d'utiliser  ses  presses  à  la  confection  de  livres  prohibés. 
Il  eut  en  somme  une  existence  assez  agitée.  On  fit  chez  lui  des  perquisitions  qui  ne 
donnèrent  point  de  résultat.  De  génération  en  génération  l'imprimerie  put  se 
transmettre  dans  la  famille,  —  en  ligne  féminine,  Plantin  n'ayant  pas  eu  de  fils. 
On  y  imprima  force  livres  de  piété,  une  des  spécialités  delà  maison,  qui  employa 
un  grand  nombre  d'artistes  à  leurs  embellissements.  Puis  le  silence  se  lit  dans  la 
patricienne  demeure  des  Morelus.  11  était  réservé  à  notre  temps  de  faire  tourner 

1.  Ce  tableau  fait  actuellement  partie  do  la  galerie  de  Madrid.  Il  fut  offert  au  comte 
d'Oliva,  envoyé  du  roi  d'Espagne. 
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ses  trésors  accumulés  au  profit  des  curieux  et,  chose  à  laquelle,  par  exemple,  nul 
uc  s'était  attendu,  de  prouver  le  bien-fondé  des  suspicions  espagnoles  I  On  a  trouvé 
en  effet,  dans  les  pa.quels  de  maculalures,  des  feuilles  d'une  orthodoxie  contestable 
et  la  preuve  manifeste  des  relations  de  l'archilypographe  du  roi  Philippe  II  avec 
les  sectaires. 

Depuis  trois  siècles  sa  dépouille  dort  en  paix  à  Notre-Dame.  Les  choses  ont 
bien  changé  et  il  n'y  aura  sans  doute  aucune  note  discordante  dans  le  concert 
d'hommages  que  l'on  s'apprête  à  rendre  à  la  mémoire  de  ce  fils  du  travail,  qui 
justifia  si  bien  sa  devise  Lubore  et  Constantia  et  qui,  sans  ôlre  lui-même  un  homme 
de  haute  science,  fut  l'auxiliaire  précieux  et  l'ami  de  quelques-uns  des  principaux 
lettrés  de  son  temps. 

Et  puisqu'il  est  question  de  la'  tombe  de  Plantin,  rappelons  qu'elle  est  sur- 
montée d'un  Jugement  dernier  de  Jacob  de  Backer,  seule  œuvre  connue  d'un 
Anversois  du  xvic  siècle  de  qui  Van  Mander  a  consigné  très  élogieusement  le  sou- 
venir. Autrefois,  au  siècle  dernier,  les  Chartreux  d'Anvers  et  les  Carmes  de  Liège 
possédaient  de  ce  peintre  des  sujets  analogues.  Ces  tableaux  qui  figurent  sur  la  liste 
des  œuvres  emportées  par  les  commissaires  de  la  République  n'arrivèrent  jamais 
au  Louvre.  Est-ce  de  l'un  d'eux  que  le  Musée  d'Anvers  vient  de  s'accroître,  par  le 
l'ait  d'une  donation?  Je  l'ignore;  toujours  est-il  que  le  tableau,  pour  n'être  pas  un 
chef-d'œuvre,  n'en  est  pas  moins  d'une  authenticité  irrécusable,  attendu  qu'il  porte 
une  superbe  signature  et  la  date  de  1571.  De  Backer  était  assurément  un  manié- 
risLe.  Sa  place  serait  entre  Floris  et  Crispin  Van  den  Broeck,  ce  qui  n'est  pas  pour 
l'élever  bien  haut.  C'est  quelque  chose,  toutefois, .de  savoir  a  quoi  s'en  tenir  sur  la 
valeur  d'un  maître  de  qui  les  œuvres  étaient  recherchées,  dit  Van  Mander. 

Le  même  donateur,  M.  Taeymans,  a  légué  au  Musée  un  second  tableau, 
émanant  de  Pierre  Goetkint,  dont  le  nom  se  transforma  en  France  en  celui  de 
Bonenfant.  Ce  Pierre  Goetkint  fut  le  condisciple  de  de  Backer  chez  le  peintre 
Antoine  de  Païenne  et  devint  le  maître  Breughel  de  Velours.  Ses  œuvres  sont  des 
plus  rares.  Celle  dont  le  Musée  d'Anvers  vient  de  s'enrichir  offre  un  sérieux  intérêt 
local.  C'est  la  démolition,  par  le  peuple,  des  fronts  intérieurs  de  la  citadelle 
espagnole  en  1577. 

L'on  avait  compté  cette  année,  à  Anvers,  pouvoir  prendre  possession  des  nou- 
veaux locaux  du  Musée.  Il  avait  même  été  question  d'une  exposition  ayant  un 
caractère  rétrospectif  pour  célébrer  le  centenaire  de  la  fondation  de  la  Société 
d'encouragement  des  Beaux-Arts.  C'était  d'autant  plus  naturel  que  cette  dernière 
se  trouve  dépossédée  de  son  local  actuellement  occupé  en  partie  par  le  Musée 
moderne.  Toutefois,  si  le  gros  œuvre  du  Musée  est  complètement  fini,  l'appropria- 
tion paraît  devoir  être  retardée  d'une  couple  d'années  encore.  En  pareille  matière 
la  Belgique  n'est  pas  précisément  à  citer  comme  modèle  de  célérité. 

Le  transfert  du  Musée  viendra  fournir  l'occasion  toute  naturelle  d'une  repro- 
duction d'ensemble  par  la  photographie.  L'absence  d'une  collection  de  cette  espèce 
est  devenue  presque  sans  excuse  depuis  les  progrès  qu'a  réalisés  la  photographie. 
Il  semblerait  qu'aucune  œuvre  ne  dût  prendre  place  dans  un  Musée  sans  que  sa 
reproduction  eût  été  jointe  aux  inventaires.  Pourquoi,  aussi,  les  catalogues  ne 
seraient-ils  point  accompagnés   d'illustrations,  illustrations  d'autant  plus   nom- 
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breuses  qu'elles  seraient  plus  réduites?  Quoi  de  plus  propre  à  fixer  les  souvenirs  et 
à  aider  à  la  détermination  des  œuvres? 

Un  desideratum  de  première  importance  est,  pour  le  Musée  d'Anvers,  la 
confection  d'un  nouveau  Catalogue.  La  plus  récente  édilion  remonte  à  1874,  c'est 
assez  dire  qu'elle  n'est  plus,  d'aucune  manière,  à  la  hauteur  de  la  science.  Par 
malheur,  à  Anvers  comme  au  Louvre,  le  livret  volumineux,  partout  d'un  prix 
élevé,  fut  par  mesure  d'économie  tiré  à  un  nombre  considérable  d'exemplaires  qui 
s'écoulent  avec  lenteur.  Comme  l'édition  initiale  est  loin  d'être  épuisée  il  faudra 
peut-être  plus  d'une  génération  encore  pour  en  voir  la  fin.  La  direction  se  livre  ainsi 
bénévolement  à  la  critique  des  hommes  compétents. 

Bruxelles  aura  plus  de  chance.  Le  nouveau  catalogue  pourra  être  bientôt  livré  à 
l'impression.  Considérablement  «  revu,  corrigé  et  augmenté  »,  il  sera,  comme  le 
précédent  (1882),  l'œuvre  de  M.  Fétis,  président  de  la  commission  des  Musées. 

Depuis  six  ans  noire  galerie  nationale  s'est  considérablement  enrichie.  Le  plus 
important  de  ses  derniers  achats  est  un  tout  petit  portrait  d'homme  par  Terburg, 
provenant  de  la  collection  Hollender.  Cette  peinture,  que  sa  délicatesse  permet  de 
qualifier  de  miniature,  a  été  adjugée  au  prix  minime  de  2,400  francs. 

C'était,  au  demeurant,  l'œuvre  principale  de  la  vente  Hollender  qui  n'a  pas 
répondu  entièrement  à  l'attente  des  amateurs  assez  nombreux  qu'elle  avait  attirés. 
L'ensemble  des  trois  vacations  a  produit  82,000  francs  pour  cent  cinquante-trois 
numéros.  Entre  beaucoup  d'œuvres  secondaires,  baptisées  par  leur  possesseur  de 
noms  assez  fantaisistes,  il  y  avait  des  pages  intéressantes.  Le  beau  portrait  de 
famille,  attribué  à.  Van  der  Helst,  et  qui  pourrait  être  très  bien  de  Van  der  Tempel, 
a  été  adjugé  au  prix  de  10,000  francs  au  comte  Van  der  Burcht.  C'était  une  peinture 
fort  remarquable  et  l'une  des  mieux  conservées  delà  collection.  Un  autre  portrait  de 
famille,  de  petites  dimensions  celui-ci,  attribué  à  Terburg  et  certainement  d'un 
Flamand  du  xviic  siècle,  peinture  que  l'on  a  pu  mieux  voir  à  l'exposition  organisée 
au  profit  de  la  caisse  centrale  des  artistes  en  1880,  fut  adjugé  3,200  francs.  Toute 
acception  d'auteur  mise  à  part,  c'était  une  création  fort  distinguée  à  laquelle  seu- 
lement son  attribution  faisait  grand  tort. 

L' Adoration  des  mages  attribuée  à  Gérard  Dov,  a  trouvé  amateur  à  9,000  francs. 

Le  Musée  d'Amsterdam  a  fait  des  acquisitions  assez  nombreuses  et  générale- 
ment intéressantes.  Un  très  bon  portrait  de  femme  de  Van  der  Helst,  absolument 
authentique,  lui  a  été  adjugé  au  prix  de  410  francs.  Il  a  également  emporté  une 
grande  Suzanne  et  les  vieillards,  peinture  très  curieuse,  attribuée  à  Otto  Venius, 
mais  qui  répondait  davantage  au  faire  de  Pourbus  le  jeune.  A  citer  encore,  dans 
le  contingent  du  Musée  d'Amsterdam,  un  porlrait  d'homme  attribué  à  Werner  van 
den  Valckcrt,  élève  de  Henri  Gollzius,  mais  en  réalité  de  Guillaume  Key,  de  Bréda, 
qui  s'était  représenté  lui-même  peignant  le  portrait  de  sa  femme. 

Guillaume  Key  est  une  personnalité  intéressante  de  la  peinture  dans  les  Pays- 
Bas.  Van  Mander  nous  dit  que  c'était  un  personnage  de  condition  et  fait  le  récit  des 
circonstances  dramatiques  qui  amenèrent  la  mort  de  l'artiste.  Appelé  à  faire  le 
portrait  du  duc  d'Albe,  une  connaissance  suffisante  de  la  langue  espagnole  mit  le 
peintre  à  même  d'entendre  donner,  parle  terrible  lieutenant  de  Philippe  II,  l'ordre 
d'exécution  des  comtes  d'Egmont  et  de  Horn.  Key  rentra  chez  lui  sous  l'empire 
d'une  si  grande  émotion,  qu'il  s'alita  et  rendit  le  dernier  soupir  le  jour  même  de 
l'exécution  des  deux  gentilshommes  belges. 
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Le  Musée  d'Amsterdam  a  entrepris  de  former  une  collection  de  portraits  d'ar- 
tistes hollandais  peints  par  eux-mêmes.  Il  y  aurait  grand  avantage  à  ce  que  l'idée, 
adoptée  déjà  en  Angleterre  et  en  France,  le  fût  partout.  Un  portrait,  sans  être  une 
œuvre  d'art  de  premier  ordre,  offre  le  plus  souvent  un  intérêt  historique.  La 
Hollande,  pays  des  portraitistes  par  excellence,  nous  met  rarement,  il  est  vrai, 
dans  l'obligation  de  donner  la  préférence  à  l'intérêt  historique  sur  la  valeur  d'art 
d'une  effigie. 

M.  Bredius,  dont  les  services  signalés  rendus  à  l'histoire  de  l'art  néerlandais  ne 
se  comptent  plus,  vient  de  quitter  le  Musée  d'Amsterdam  où  il  était  l'un  des 
sous-directeurs  pour  se  consacrer  plus  ardemment  encore  à  ses  recherches  et  à  ses 
études.  En  manière  de  souvenir  au  Rijks-Museum,  le  jeune  savant  lui  laisse  une 
deuxième  édition  française  de  son  catalogue,  c'est-à-dire  la  quatrième  édition  en 
quatre  ans.  Comme  les  précédentes,  celle-ci  est  illustrée.  Seulement,  vingt-quatre 
planches  gravées  sur  bois  et  fort  soigneusement  exécutées  par  Walter,  ont  rem 
placé  les  croquis  parfois  assez  informes,  des  éditions  antérieures.  M.  Bredius  s'est 
tenu  exclusivement  à  la  classification  par  ordre  alphabétique.  Plus  de  répartition 
par  écoles,  par  époques,  par  fonds.  Le  Musée  Van  der  Hoop,  la  collection  Dupper, 
le  legs  Van  de  Poil,  maîtres  anciens  et  maîtres  modernes,  tout  est  fusionné,  pour 
le  plus  grand  avantage  des  recherches. 

Bien  que  le  catalogue  raisonné  se  fasse  encore  attendre,  et  que  nous  n'ayons 
pas  jusqu'à  ce  jour  le  fac-similé  des  signatures  et  monogrammes,  M.  Bredius 
n'hésite  pas  à  nous  ouvrir  le  plus  libéralement  du  monde  les  trésors  de  son  érudi- 
tion. Ses  plus  récentes  découvertes  passent  toujours  dans  ses  catalogues,  —  les 
siennes  et  celles  des  autres,  —  et  vous  pouvez  être  persuadé  que  s'il  ne  dit  pas 
tout,  c'est  qu'il  n'en  sait  pas  davantage.  Ses  notes  sobres,  en  revanche  très  subs- 
tantielles, peuvent  suffire  à  la  très  grande  masse  des  visiteurs  d'une  collection. 
Pour  les  initiés,  elles  ouvrent  la  voie  aux  investigations  ultérieures.  Si  volumi- 
neux que  put  être  un  catalogue  raisonné,  au  point  de  vue  de  la  science  il  n'offrirait 
pas  un  atome  d'intérêt  de  plus.  L'unique  lacune  sérieuse  que  nous  ayons  à  signaler, 
c'est  l'absence  d'une  table  des  portraits. 

Dans  une  galerie  comme  celle  d'Amsterdam,  maintenant  surtout  qu'elle  s'est 
accrue  de  la  plupart  des  tableaux  des  corporations  précédemment  disséminés  à 
l'Hôtel  de  Ville,  à  l'Académie  et  en  maint  hospice,  les  portraits  forment  un  con- 
tingent notable  de  la  galerie.  Il  est  donc  très  important  que  le  chercheur  puisse 
savoir  dès  l'abord  quels  sont  les  personnages  dont  il  rencontrera  l'effigie  au  cours 
de  sa  promenade. 

Une  table  alphabétique  des  maîtres  représentés  serait  aussi  très  bien  venue, 
nonobstant  l'ordre  alphabétique  rigoureux  adopté  par  l'auteur. 

Le  Musée  d'Amsterdam  se  compose  actuellement  de  près  de  dix-sept  cents  œu- 
vres. Beaucoup  d'artistes  qui  y  figurent  peuvent  être  envisagés  comme  nouveaux 
venus  pour  la  génération  actuelle,  et  il  faut  admirer  la  conscience  avec  laquelle 
l'investigation  scientifique  est  venue  en  aide  à  l'enrichissement  de  la  collection, 
sans  qu'il  en  ait  coûté  gros  au  budget. 

Ce  n'est  donc  pas  seulement  pour  le  plaisir  de  voir  do  belles  choses  qu'il  faut 
aller  à  Amsterdam,  mais  aussi  pour  s'instruire  dans  la  connaissance  approfondie 
de  celte  merveilleuse  Kcole  hollandaise  en  qui  l'amour  de  la  nature  se  manifeste 
sous  des  formes  aussi  exquises  que  variées. 
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Je  n'ai  plus  à  apprendre  aux  lecteurs  de  la  Gazette  l'existence  d'un  ensemble  de 
reproductions  en  photogravure  des  principales  œuvres  du  Hijk's-Museum  accom- 
pagnées d'un  texte  rédigé  en  allemand  par  M.  Bredius  et  traduit  en  français  par 
notre  confrère  M.  Emile  Michel.  Si  pareil  ouvrage  est  avant  tout  une  fête  pour  les 
yeux,  c'en  est  une  également  pour  l'esprit  et  la  perfection  des  planches  exécutées 
par  la  maison  llanfslaengl  saurait  être  difficilement  surpassée. 

M.  Bredius  n'a  laissé  inexplorée  aucune  source  qui  pût  aider  à  l'éclaircrlui-mémc 
—  et  nous  avec  lui  —  dans  l'élude  de  certains  maîtres.  Non  content  de  choisir  ses 
types  dans  la  galerie  d'Amsterdam,  il  a  aussi  recours  à  des  échantillons  tirés 
d'autres  collections  notables  et  son  livre  devient  par  là  une  histoire  exlraordinai- 
remenl  éloquente  et  suivie  des  principaux  maîtres  néerlandais. 

11  fallait  à  tout  prix  mettre  en  pleine  évidence  le  génie  de  ces  primitifs  hollan- 
dais d'abord  confondus  avec  les  Flamands,  pris  ensuite  pour  leurs  continuateurs 
plus  éclatants  mais  non  plus  convaincus. 

Sans  doute  on  n'ignorait  point  le  nom  des  Corneille  Teunissc,  des  Dirck 
Barcntsz,  des  Wcrner  van  den  Valckerl,  de  Franceso  Badens,  de  Corneille  Kctcl,  etc. 
Van  Mander  avait  rendu  ces  personnalités  fort  attachantes  pour  plusieurs  d'entre 
nous.  Par  malheur,  la  rareté  des  productions  jointe  à  leur  accès  souvent  mal 
commode  entourait  de  difficultés  parfois  bien  rebutantes  le  désir  et  le  moyen  de  les 
bien  connaître.  La  concentration  au  Rijk's-Museum  de  ce  groupe  intéressant  a  eu 
pour  conséquence  de  donner  une  impulsion  nouvelle  aux  études  sur  l'École  hollan- 
daise et  M.  Bredius  s'est  acquis  des  titres  nouveaux  à  la  gratitude  des  studieux  en 
entreprenant  de  les  guider. 

Beaucoup  de  personnes  ignorent  que  la  ville  de  La  Haye  ne  possède  pas  seule- 
ment un  musée  royal,  mais  aussi  une  galerie  municipale  de  tableaux,  d'une  impor- 
tance considérable,  réunie  dans  un  local  indépendant  situé  au  Korten  Vijverberg. 
Il  y  a  là  une  collection  tout  à  fait  remarquable  de  peintures  de  maîtres  anciens  et 
modernes  et  très  certainement  des  chefs-d'œuvre  de  van  Ravesteyn,  jadis  conservés 
à  l'Hôtel  de  Ville.  Il  y  a  aussi  un  grand  Paul  Potter,  daté  de  16i9,  Un  Taureau 
attaqué  par  des  chiens;  un  Jean  Mytens,  important  portrait  de  famille,  ne  compre- 
nant pas  moins  de  treize  personnages  en  pied;  les  membres  du  magistrat  de  La 
Haye,  en  1647,  par  Corneille  Janson  van  Ceulen,  aveeseize  personnages  ;  des  portraits 
d'Adrien  Hamseman,  de  Jacob  de  Delft  et  nombre  d'autres  créations  intéressantes. 

M.  Servaas  van  Rooyen,  le  conservateur  de  celle  galerie  qui  comprend  en  outre 
beaucoup  d'oeuvres  modernes,  vient  de  publier  un  excellent  catalogue  de  l'en- 
semble, s'élevanl  jusqu'ici  à  près  de  250  numéros.  L'auteur  fournit  des  renseigne- 
ments biographiques,  puisés  aux  meilleures  sources  et  dont  un  bon  nombre  étaient 
inédits.  —  On  voit  que  la  Hollande  a  à  cœur  de  mettre  en  lumière  ses  trésors 
artistiques. 

La  publication  que  viennent  d'entreprendre,  pour  le  compte  du  Musée  de  Berlin, 
MM.  Meycr  et  Bode,  a  une  portée  plus  générale1  et  un  caractère  plus  imposant, 
comme  il  sied  à  une  œuvre  officielle.  Il  s'agit  ici  de  passer  en  revue  l'en- 
semble des  Ecoles  représentées  dans  leurs  principaux  spécimens  et  l'on  sait  que 
si  le  Musée  de  Berlin  ne  figure  pas  au  premier  rang  des  galeries  européennes, 

1.  Die  Gemtilde  Galerie  der  K.  Museen  zu  Berlin,  mit  erlauterendem  Text  von  Julitis 
Meyer  und  W.  Bode.  Berlin,  Grote.  Gr.  in-fol. 


88  GAZETTE   DES  BEAUX-ARTS. 

ce  n'en  est  pas  moins  une  collection  très  riche,  très  variée  où  ne  manquent  pas  les 
spécimens  remarquables.  On  a  eu  le  courage  à  Berlin  de  chercher  à  adapter  le 
procédé  de  chaque  reproduction  au  caractère  de  chaque  œuvre,  de  ne  pas  s'en 
tenir  exclusivement  à  la  photographie  si  parfaite  qu'elle  soit,  mais  de  mettre  en 
réquisition  tout  l'arsenal  des  procédés  graphiques  :  gravure  au  burin,  eau-forte, 
lithographie,  gravure  sur  bois,  selon  l'importance  respective  des  œuvres. 

Etant  donné  que  la  publication  constitue  une  entreprise  officielle,  il  y  a  là 
naturellement  une  forme  d'encouragement  attribuée  à  la  gravure  qui,  presque 
partout,  s'ingénie  à  trouver  des  formes  de  manifestation  plus  ou  moins  heureuses. 

Tandis  que  pour  sa  part,  M.  Meyer  fait  une  élude  d'ensemble  de  l'École  floren- 
tine, de  l'autre  M.  Bode  expose  les  caractères  et  le  développement  de  l'École  fla- 
mande au  xvn"  siècle  et  se  livre  plus  spécialement  à  l'élude  de  Rubens,  assez  secon- 
dairement représenté  encore,  comme  il  l'avoue,  au  Musée  de  Berlin.  C'était  surtout 
l'École  hollandaise  qui,  jusqu'à  ce  jour,  avait  fait  l'objet  des  investigations  de 
notre  savant  collaborateur;  il  était  intéressant  de  le  voir  aux  prises  avec  les  Fla- 
mands. On  ne  peut  méconnaître  que  son  travail  n'atteste  un  fonds  de  connaissances 
très  vaste  de  la  matière  avec  une  appréciation  chaleureuse  du  génie  flamand. 

Si  le  nombre  de  ceux  qui  regardent  est,  pour  me  servir  de  l'expression  de  Tôpffer, 
plus  grand  que  le  nombre  de  ceux  qui  lisent,  un  livre  aussi  richement  illustré  que 
celui-ci  me  parait  devoir  donner  raison  à  Tôpffer.  La  publication  de  Berlin  est  de  force 
à  éclipser  en  splendeurs  les  belles  éditions  de  la  société  des  Arts  graphiques  de 
Vienne.  Les  planches  de  Jacoby  d'après  Filippo  Lippi,  surtout  le  portrait  d'homme 
d'après  Holbein,  par  le  professeur  Eilers,  sont  d'un  mérite  exceptionnel.  Parmi 
les  eaux-fortes,  la  Nourrice  et  l'enfant,  d'après  Frans  Hais,  par  A.  Krûger,  et  y  Inté- 
rieur d'église  de  Schulz,  d'après  Emmanuel  de  Wilte,  méritent  les  premières  men- 
tions. Le  brillant  travail  de  M.  Unger  n'a  pas  suffi  à  racheter  l'opération  hâtive 
de  sa  planche  du  Christ  au  tombeau,  de  Van  Dyek,  l'une  des  belles  peintures  du 
maître.  L'Andromède,  d'après  Rubens,  qui  n'est  pas  un  chef-d'œuvre,  pouvait 
cependant  donner  matière  à  plus  de  sobriété  d'interprétation. 

La  galerie  de  Berlin  doit  former  quatre  volumes  :  les  deux  premiers  consacrés 
aux  Écoles  italienne,  espagnole  et  française.  L'ensemble  sera  grandiose  à  quelque 
point  de  vue  qu'on  l'envisage.  Comme  exécution  typographique,  on  ferait  diffici- 
lement mieux. 

Pour  finir  cette  lettre,  une  nouvelle  qui  sera  bien  accueillie  des  lettrés.  Une  com- 
mission s'est  formée  en  Belgique  pour  ériger  un  monument  à  Van  Mander.  Ayant 
à  sa  tète  les  bourgmestres  de  Meulebeke,  où  naquit  le  peintre  historien,  et 
d'Amsterdam  où  repose  sa  dépouille,  c'est  dans  la  première  de  ces  localités  que 
l'on  compte  élever  une  statue  de  bronze. 

HENRY    HYMANS. 


Le  Rédacteur  en  chef,  gérant  :  LOUIS  GONSE. 
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Passer  en  revue  par  ordre  chronologique  les  princi- 
paux livres,  accompagnés  de  planches,  qui  parurent  à 
Ferrare  au  xV  siècle  et  au  xvie,  tel  est  l'objet  de  ce  travail. 
On  verra  comment  l'art  de  la  gravure  en  bois  fut  pratiqué 
dans  la  capitale  des  princes  de  la  maison  d'Esté,  ce  qu'il 
eut  d'original  et  ce  qu'il  emprunta  aux  maîtres  de  Flo- 
rence, de  Milan  et  de  Venise.  Mais,  avant  d'examiner  les 
livres,  il  est  nécessaire  de  dire  quelques  mots  des  impri- 
meurs qui  les  publièrent. 

l'imprimerie  a  ferrare. 

En  1465,  deux  Allemands,  Conrad  Sweynheim  et  Pan- 
nartz,  établirent  dans  l'abbaye  des  Bénédictins  de  Subiaco 
la  première  imprimerie  qu'ait  possédée  l'Italie  et  transpor- 
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tèrent  peu  après  leurs  presses  à  Rome  dans  la  maison  Massimi  (1467). 
La  précieuse  découverte  arrivait  à  point  pour  mettre  à  la  portée  de 
chacun  non  seulement  les  ouvrages  religieux,  qui  répondaient  aux 
aspirations  des  âmes,  mais  les  ouvrage  classiques  exhumés  et  com- 
mentés, aux  applaudissements  de  tous  les  esprits  cultivés,  par  de 
savants  admirateurs.  Aussi  se  propagea-t-elle  avec  rapidité.  Ferrare 
fut  une  ries  villes  les  plus  empressées  à  vouloir  l'implanter  chez  elle, 
mais  elle  laissa  échapper  la  première  occasion  qui  se  présenta.  En 
1470,  Clémente  Donati  offrit  de  venir  y  installer  huit  presses  et  de 
publier  des  ouvrages  de  tout  genre  (in  qualunque  scienza  e  facoltà), 
à  la  condition  que  l'on  pourvût  pendant  trois  ans  à  ses  besoins  et  à 
ceux  de  sa  famille.  Le  Conseil  des  Sages,  saisi  de  cette  proposition 
par  le  duc  Borso,  crut  devoir  la  repousser,  parce  que  la  rupture  des 
digues  du  Pô  sur  plusieurs  points  et  la  construction  des  murs  méri- 
dionaux de  la  ville  imposaient  alors  à  la  commune  des  sacrifices 
qu'elle  ne  pouvait  pas  raisonnablement  dépasser  '.  Toutefois,  ajoutait- 
on,  si  Donati  consentait  à  foncier  une  imprimerie  à  ses  risques  et 
périls,  il  était  sûr  d'être  accueilli  avec  faveur  (con  ogni  onesto  e  pos- 
sibvle  favoré)  et  ne  tarderait  sans  doute  pas  à  trouver  des  associés. 
Donati  recula  devant  les  hasards  de  l'entreprise  et  le  Conseil  des  Sages 
n'eut  pas  lieu  de  regretter  sa  décision.  Quelques  mois  plus  tard,  en 
effet,  André  Beaufort",  un  Français,  se  fixait  spontanément  à  Ferrare 
comme  imprimeur. 

Selon  Mgr  Giuseppe  Antonelli  3,  il  existe  trente  et  un  ouvrages 
publiés  par  André  Beaufort  entre  1471  et  1493.  Du  vivant  de  Borso  * 
parurent  les  Epigrammata  de  Martial  (2  juillet  1471),  les  Facetise  de 
Poggio  Bracciolini  (5  août  1471),  un  discours  du  cardinal  Bessarion 
traduit  en  italien  par  Lodovico  Carbone  et  dédié  au  duc,  et  peut- 
être  le  commentaire  d'Onorato  Servio  sur  Virgile.  L'ouvrage  de 
Martial  étant  trop  volumineux  pour  qu'on  n'ait  pas  commencé  à 
l'imprimer  dès  1470,  c'est  à  cette  année-là  et  non  à  1471,  comme  on 
l'affirme  d'ordinaire,  que  remonterait  l'introduction  de  l'imprimerie 
à  Ferrare  B.  Beaufort  n'eut  qu'à  se  féliciter  d'avoir  établi  sa  résidence 

1.  Pour  les  mêmes  raisons,  le  Conseil  des  Sages  éconduisit  un  Génois  qui, 
moyennant  les  mêmes  avantages,  eût  établi  à  Ferrare  des  filatures  d'or  et  d'argent. 

2.  Il  est  appelé  tantôt  Andréa  Gallo,  tanlùl  Andréa  Belforte  Gallicus  ou  Andréa 
de  Francia,  cl  Andréa  Francigena. 

3.  Ricerche  bibliografiche  sulle  edizioni  ferraresi  del  secolo  xv.  Ferrara,  1830. 
i.  Borso  mourut  le  19  août  1471. 

5.  En  1-iTl,  André  Beaufort  avait  comme  associé  un  Français  nommé  Strazio 
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dans  cette  ville  :  le  droit  de  citoyen,  privilège  fort  apprécié  à  cette 
époque,  récompensa  ses  services.  Il  se  maria  avec  une  femme  qui  lui 
survécut  et  en  eut  deux  eu  fan  ts.  Eu  1520,  sa  fille  Francc-cn  épousa 
un  Français,  fauconnier  du  duc.  A  partir  de  1493,  on  ne  trouve  son 
nom  sur  aucun  livre,  mais  on  sait  qu'il  vivait  encore  en  1495  et  on 
le  voit  qualifié,  dans  les  actes  de  l'époque,  tantôtd'  «écrivain  (scrittor)  ». 
tantôt  de  «  vendeur  de  livres  imprimés  ».  Il  mourut  probablement 
quelques  années  avant  1504. 

André  Beaufort  ne  tarda  pas  à  avoir  des  concurrents.  En  1474, 
apparaît  Agostino  Camerio,  imprimeur  ferrarais  qui  devint  célèbre,  et 
dont  la  dernière  publication  est  datée  de  1479.  Trois  nouveaux  venus, 


LE  PAPE  CL  B  MENT  V  ENTRE  DEUX  C  A  It  D  I  N  A  U  X. 

(«  Clementhue  cura  glossis  »,  Ferrare,  1479.) 


en  1475,  Picardus1,  Severino  de  Ferrare  2  et  Pietro  di  Aranceyo  "portent 

à  cinq  le  nombre  des  typographes  travaillant  en  même  temps  dans  la 
capitale  des  princes  de  la  maison  d'Esté.  Au  xve  siècle  Ferrare 
compta  aussi  parmi  ses  imprimeurs  Abraham  Bon  Chaîm,  qui  publia 
des  livres  en  hébreu  ("1476,  1479)  *.  Mais  le  plus  illustre  de  tous,  celui 
à  qui  nous  devons  les  éditions  les  plus  précieuses,  est  Laurentius  de 
Rubeis'",  appelé  aussi  Lorenzo Rossi  da  Valenza,  fils  du  papetier  Antonio 

ou  Eustachio.  —  Lorsque  qu'il  entreprit  d'imprimer  les  lois  de  Juslinien  (1493), 
il  s'adjoignit  pour  associé  Bernardo  Camerio,  qui  prit  l'engagement  de  fournir  le 
papier. 

1.  On  ne  connaît  qu'un  ouvrage  imprimé  par  lui,  c'est  celui  de  Nigro  de  An- 
dalonis  intitulé  :  Opus  Astrolabii. 

2.  Ce  fut  lui  qui  publia  la  première  édition  des  Statuts  de  Ferrare. 

3.  Il  eut  pour  associé  Giovanni  Tornaeo  (Jean  de  Tournai). 

■i.   Ferrare    et   Mantoue    eurent   simultanément   les    premières    imprimeries 
hébraïques  de  l'Italie. 

5.  En  français  Laurent  le  Rouge. 
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de  Rubeis  '.  Lorenzo  fut  à  la  fois  papetier,  libraire  et  imprimeur.  On 
lui  accorda,  comme  à  André  Beaufort,  le  droit  de  citoyen,  et  il  épousa 
une  Ferraraise.  Le  plus  ancien  livre  publié  par  lui  est  de  1485  2. 
En  1492,  il  forma  avec  Andréa  de'  Grassi  da  Castel  Nuovo  une  associa- 
tion qui  dura  dix  ans.  Il  était  certainement  mort  en  1522.  Outre  une 
fille,  il  eut  un  fils  qui  adopta  la  même  profession  que  lui.  Était-il 
Français?  Était-il  Italien?  C'est  une  question  qui  n'est  pas  absolument 
résolue.  S'il  y  a  en  France  une  ville  du  nom  de  Valence,  l'Italie  en 
possède  aussi  une  qui  s'appelle  Valenza.  Mais  il  est  très  probable  que 
Laurentius  de  Rubeis  nous  appartient  par  son  origine.  En  même 
temps  que  lui  vivaient  en  France  Pierre,  Jehan  et  Guillaume  le 
Rouge,  qui  exercèrent  la  profession  d'imprimeur.  UHistoria  fiorenlina 
de  Messire  Poggio  fut  imprimée  à  Venise  en  1476  par  maître  Jacopo 
de'  Rossi  di  natione  gallo.  Enfin  un  Rossi  de  Verceil  imprima  à  Venise, 
en  1514,  un  ouvrage  de  Sigismondo  Fanti  de  Ferrare,  intitulé  : 
Prœclarissirnus  liber  elementorum  litterarum  (in-4°).  Ces  similitudes  de 
noms  d'imprimeurs  n'indiquent-elles  pas  aussi  pour  ces  imprimeurs 
une  même  nationalité?  La  plupart  des  écrivains  inclinent  à  le  croire 
et  nous  partageons  leur  avis. 

Francesco  de'  Rossi,  fils  de  Lorenzo,  naquit  en  1503.  Il  vivait  encore 
en  1573,  mais  en  1576  il  n'existait  plus.  Le  Statut  de  Ferrare,  imprimé 
par  lui  en  1567,  contient  une  gravure  sur  bois  qui  le  représente  à 
l'âge  de  soixante-quatre  ans.  C'est  en  1521  que  parut  le  premier  livre 
portant  son  nom. 

Sur  Pontico  Virunio,  autre  imprimeur,  qui  fut  surtout  renommé 
pour  son  érudition,  L.  N.  Cittadella  fournit  d'intéressants  détails.  Né 
vers  1467 3,  Virunio  s'initia  aux  lettres,  à  la  philosophie,  aux  mathé- 
matiques, à  l'astronomie,  aux  lettres  latines  et  grecques  avec  Giorgio 
Valla,  Battista  Guarini,  Nicolô  Leoniceno,  Pietro  Bono  Avogaro  et 
Lodovico  Giusberti,  professeurs  à  l'Université  de  Ferrare  vers  la  fin 
du  xve  siècle.  Après  avoir  été  précepteur  des  enfants  de  Ludovic  le 
More  jusqu'à  l'invasion  de  la  Lombardie  par  les  Français,  il  fit  des 
cours  publics  à  Reggio,  et  il  y  épousa  Gerantina,  sœur  de  l'impri- 

1.  Ce  fut  en  1-470 que  les  papetiers  soumirent  à  l'approbation  du  duc  de  Ferrare 
les  statuts  qui  les  constituaient  en  corporation  (Voy.  L.  N.  Cittadella,  Kutizie 
relative  a  Ferrara,  t.  II,  p.  295). 

2.  Maironis  de  Francisa  expositio  saper  octo  libros  physicorum  Aristotelis. 
In-i». 

3.  A  Trévise,  selon  les  uns,  à  Bellune  ou  à  Frisac  en  Carinthie,  selon  les  autres. 
On  croit  que  sa  famille  était  originaire  de  Mendrisio,  dans  les  environs  de  Côme. 
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meur  Andréa  Ubaldo,  à  qui  l'on  doit  sa  biographie  '.  D'humeur 
inconstante,  il  passa  plus  tard  à  Forli,  où,  nous  ne  savons  pour 
quelle  cause,  il  fut  incarcéré  pendant  quelque  temps  2,  puis  à 
Bagnacavallo.  De   retour  à  Reggio,   il  y  dirigea   une    imprimerie. 


SAINT     M  A  (JR  EL  10. 

«  Leggenda  de  Sancto  Maurelio  »,  Ferrare,  HS9.) 


C'est  aussi  comme  imprimeur  qu'il  reparut  à  Ferrare  en  1508  et 
en  1509  :  les  Erotemi  de  Guarini  et  la  Vita  de  Grisolora,  dédiée  à  An- 
tonio, ambassadeur  de  Ludovic  le  More,  furent  alors  publiés  par  lui. 
On  croit  qu'après  quelques  nouvelles  pérégrinations  il  mourut  à 
Bologne  en  1520.  Son  caractère  inquiet,  violent  et  haineux  lui  suscita 

1.  Imprimée  à  Bologne  en  1635. 

2.  11  ne  dut  sa  liberté  qu'à  l'intervention  du  cardinal  Hippolyte  Ier  d'Esté. 
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de  nombreux  ennemis,  auxquels  il  ne  ménagea  pas  les  invectives. 
Aussi  n'est-on  point  surpris  de  lire  sur  la  médaille  où  Tenerelli  a 
reproduit  ses  traits  une  légende  qui  le  compare  à  l'abeille  armée  de 
son  dard.  Si  l'on  en  croyait  un  récit  d'Ubaldo  son  beau-frère,  le 
médecin  ferrarais  Lodovico  Bonaccioli,  accompagnant  à  Reggio 
Lucrèce  Borgia ,  aurait  décidé  Pontico  Virunio  à  transporter  ses 
presses  à  Ferrare  et  les  lui  aurait  fait  voler.  Peut-être  le  duc,  à 
l'instigation  de  Bonaccioli,  voulut-il  couper  court  à  l'impression  de 
quelque  écrit  violent.  En  tous  cas,  Bonaccioli  n'échappa  point  aux 
coups  que  lui  porta  sa  victime  dans  un  pamphlet  très  acerbe. 

Vers  la  même  époque,  Aide  Manuce  l'Ancien  séjourna  plusieurs 
années  à  Ferrare  où,  dans  sa  jeunesse,  il  avait  appris  le  grec  avec 
Battista  Guarini,  où  il  avait  ensuite  expliqué  publiquement  les  meil- 
leurs écrivains  grecs  et  latins.  On  ne  peut  préciser  le  moment  de  sa 
venue,  mais  on  sait  que  le  1er  septembre  1509  il  demeurait  dans  la  via 
de'  Centoversuri,  que  le  28,  quand  fut  promulgué  l'édit  pontifical 
contre  les  Vénitiens  en  guerre  avec  les  Ferrarais,  il  feignit,  dans  un 
acte  notarié,  de  rompre  l'association  qui  le  liait  depuis  1506  à  son  beau- 
père  Andréa  Torresano  d'Asola,  établi  à  Venise,  et  que  le  25  août  1511, 
devant  faire  «  un  grand  voyage  »,  c'est-à-dire  aller  de  Ferrare  à 
Milan,  il  remit  à  son  notaire  son  testament  écrit  le  25  juin  1510. 
C'est  en  1512  ou  au  commencement  de  1513  qu'il  quitta  définitivement 
Ferrare,  non  sans  conserver  des  attaches  à  la  cour,  car  il  dédia 
plus  tard  à  Lucrèce  Borgia,  qualifiée  par  lui  de  «  divine  »,  les  poésies 
d'Ercole  et  de  Tito  Strozzi,  et  dans  son  dernier  testament  (1515)  la 
même  princesse  figure  parmi  ses  exécuteurs  testamentaires  à  côté  de 
Leoniceno. 

Dans  ses  Nothie  relative  a  Ferrara,  L.  N.  Cittadella  énumère  les 
imprimeurs  qui  travaillèrent  à  Ferrare  au  xvie  siècle.  La  liste 
pourrait  en  paraître  trop  longue.  Nous  nous  bornerons  à  mentionner 
Giovanni  Buglhat,  associé  avec  Antonio  Hucher  à  partir  de  1546,  et 
Vitlorio  Baldini,  parce  qu'ils  unirent  à  l'industrie  du  typographe  le 
talent  du  graveur  sur  bois.  Nous  verrons  plus  loin  un  spécimen  du 
savoir-faire  des  deux  premiers  en  parlant  des  Banckeiti  de  Messisbugo, 
et  nous  jugerons  des  aptitudes  du  troisième  à  l'occasion  du  discours 
prononcé  en  l'honneur  de  saint  Charles  Borromée  par  le  chanoine 
Gaspare  Levalori.  Un  membre  de  la  famille  des  Rossi  de  Ferrare, 
Niccolà  d'Arislotele  delto  di  Zoppino,  établi  à  Venise,  pratiqua  également 
à  la  fois  l'art  de  l'imprimerie  et  celui  de  la  gravure  vers  1547. 
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LES    LIVRES    ORNES   DE   GRAVURES    SUR   BOIS    A    FERRARE. 

I. 

La  première  planche  que  nous  ayons  rencontrée  en  parcourant 
les  livres  publiés  à  Ferrare  se  trouve  dans  les  Constitutions  du  pape 
Clément  V,  imprimées  en  1479  par  Bernardo  Carnerio  et  son  fils 
Agostino  ',  et  elle  mérite  d'autant  plus  d'être  examinée  que  peu  de 
livres  à  cette  époque  contiennent  des  gravures  sur  bois  2.  Elle  orne 
le  haut  de  la  première  page,  et  le  texte  lui  sert  d'encadrement. 
Bertrand  de  Got,  devenu  Clément  V,  y  est  assis  de  face  entre  deux 
cardinaux,  beaucoup  plus  jeunes  que  lui,  qui  sont  assis  devant  les 
parois  latérales  de  la  salle  et  vus  de  profil  en  sens  inverse.  Chacun 
des  personnages  a  un  livre  sur  les  genoux.  Quoique  sommairement 
exécutée,  cette  gravure  a  du  style;  elle  est  expressive  et  pleine  de 
caractère.  Les  plis  des  draperies  rappellent  l'école  de  Cosimo  Tura. 

IL 

En  imprimant  (1489)  le  Récit  de  la  Vie  et  des  Miracles  de  saint 
Maurelio,  premier  évèque  et  patron  de  Ferrare,  Laurentius  de  Rubeis 
a  eu  soin  d'y  introduire  une  image  de  ce  saint,  et,  comme  saint 
Georges  est  également  le  patron  de  Ferrare,  il  n'a  pas  négligé  de  l'y 
faire  représenter  aussi. 

Saint  Maurelio,  en  costume  épiscopal3,  est  debout  sous  une  arcade, 
ornée  de  caissons,  qui  repose  sur  deux  pilastres  garnis  d'arabesques 
sommairement  indiquées.  Il  tient  d'une  main  sa  crosse  et  porte  de 
l'autre  un  édifice  représentant  la  ville  de  Ferrare.  Un  moine  est  à 
genoux  de  chaque  côté  :  celui  de  gauche  tient  un  livre  ouvert,  celui 
de  droite  un  livre  fermé.    Deux    petits    anges  nus,    posés   sur  le 

1.  Clementinœ  cum  glossis  Joannis  Andrew,  sive  apparatis.  Ferrariac  per  Ber- 
nardinum  Garnerium  et  Augustinum  ejus  filium,  1479.  Gr.  in-fol.  (Bibl.  munici- 
pale de  Ferrare,  N.  J.  8.) 

2.  Le  premier  livre  orné  de  gravures  sur  bois  qui  ait  paru  en  Italie,  a  notre 
connaissance,  est  celui  du  cardinal  Jean  de  Torquemada  (Joannes  de  Turrecre- 
mata),  intitulé  :  Meditationes.  Il  fut  publié  à  Rome  en  1467  (Voy.  la  Gravure 
en  Italie  avant  Marc-Antoine  par  M.  le  vicomte  Henri  Delaborde,  p.  193). 

3.  Au  recto  du  premier  feuillet. 
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cintre  de  l'arcade,  un  peu  plus  haut  que  les  pilastres,  regardent  ce 
qui  se  passe  au-dessous  d'eux.  Cette  gravure  l'appelle  bien  encore 
l'école  de  Cosimo  Tura;  peut-être  le  maître  lui-même  a-t-il  exécuté 
le  dessin  sur  la  planche.  On  reconnaît  les  plis  cassés  de  ses  draperies, 
les  défauts  et  les  qualités  que  présentent  ordinairement  ses  créations. 
Il  semble  que  la  figure  de  l'évêque  ait  été  dessinée  de  pratique  ;  en 
tous  cas  elle  a  été  compromise  par  la  maladresse  du  graveur.  En  la 
traçant,  l'auteur,  quel  qu'il  soit,  s'est  montré  inférieur  à  sa  tâche, 
bien  que  l'attitude  ait  de  la  noblesse  et  fasse  songer  au  Saint  Jérôme 
exposé  dans  la  Pinacothèque  de  Ferrare  (n°  121).  Il  a  rendu  au  con- 
traire les  deux  moines  avec  plus  de  bonheur,  parce  qu'il  n'a  voulu 
que  reproduire  des  types  réels,  empruntés  à  des  personnages  contem- 
porains. 

Le  Saint  Georges  qui  se  trouve  à  la  fin  du  volume  ne  parait  pas 
être  de  la  même  main.  Il  y  a  dans  ses  traits  plus  de  douceur  et  de 
finesse,  dans  sa  tournure  une  certaine  recherche  de  l'élégance  qui 
semble  dénoter  chez  l'artiste  des  habitudes  d'esprit  plus  raffinées. 
C'est  cependant  vers  Cosimo  Tura  que  ce  bois  nous  reporte  de  nouveau, 
parce  qu'il  reproduit  en  sens  inverse  un  des  deux  tableaux  peints 
par  ce  maître  en  1469  pour  les  volets  de  l'orgue  du  Dôme,  tableaux 
que  l'on  voit  maintenant  dans  le  chœur.  Le  jeune  guerrier,  tourné  à 
droite,  a  la  tête  nue;  ses  cheveux  couvrent  en  partie  son  front  et 
flottent  sur  les  côtés.  Il  perce  d'une  longue  pique  la  gueule  du  dragon 
légendaire.  Tandis  que  son  cheval  se  cabre  de  frayeur  à  la  vue  du 
monstre,  il  garde  tout  son  sang-froid,  et  la  placidité  de  son  visage 
montre  qu'il  est  certain  de  triompher.  Sur  le  sol  sont  épars  des  osse- 
ments et  un  crâne,  restes  d'une  des  victimes  dévorées  par  le  dragon 
qui,  tout  terrassé  qu'il  est,  enroule  sa  queue  autour  d'une  des  jambes 
du  cheval  et  tente  ainsi  de  faire  tomber  son  redoutable  ennemi.  Au 
second  plan,  à  droite,  sur  le  penchant  d'une  colline  que  dominent 
plusieurs  édifices,  la  princesse  délivrée  est  à  genoux,  priant  pour  son 
gracieux  libérateur  et  remerciant  le  ciel  de  son  propre  salut.  Au  fond, 
à  gauche,  on  aperçoit  une  jolie  ville  italienne,  avec  sa  porte  monu- 
mentale, ses  remparts  crénelés,  ses  tours,  ses  campaniles,  au  milieu 
d'une  nature  accidentée  ' . 

La   Bibliothèque    de  Ferrare    possède   deux   éditions,   publiées 

1.  Le  même  sujet  a  été  traité  dans  un  Quintilien  imprimé  à  Venise  en  -1512  par 
Gregorio  de  Rusconibus.  Ce  bois  est  reproduit  dans  l'ouvrage  intitulé  :  Die  Biicheror- 
namentik  der  Renaissance,  ouvrage  dû  à  M.  A. -F.  Butsch  et  publié  à  Leipzig  en  1878 
par  M.  G.  Hirth.  Le  style,  très  différent,  a  beaucoup  moins  de  grâce  et  de  noblesse. 
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en  1489,  de  l'opuscule  écrit  en  l'honneur  de  saint  Maurelio.  L'une 
contient  les  deux  gravures  que  nous  venons  de  décrire  '.  Il  n'y  a 


SAINT    GEORGES 

(  «  Leggenda  de  Sancto  Maurelio  »  ,  Ferrare,  1489.  ) 


dans  l'autre  que  la  planche  représentant  saint  Maurelio,  et  elle  est 
enluminée  2  .  L'évèque  porte  un  manteau  d'un  violet  rougeàtre  à 
doublure  verte  par-dessus  un   vêtement  gris.  Les   robes  des  deux 

1.  Leggenda  de  sancto  Maurelio  episcopo  di  Ferrura.  In -4". 

2.  Leggendario  e  Vita  e  Miracoli  de  sancto  Maurelio  episcopo  epatrono  di  Ferrara. 
—  Impression  Ferrariœ  per  Laurentium  de  Rubeis  de  Valentia  mcccclxxxix,  die  xxx 
ldus  decembris.  (Bibl.  de  Ferr.  E.  12.  -4.  In-4°.)  —  Cette  édition  est  un  peu  moins 
grande  que  la  précédente. 

xxxvm.  —  2"  période.  13 


98  GAZETTE  DES  BEAUX-ARTS. 

moines  sont  noires  et  les  caissons  de  la  voûte  sont  bleus.  Dans  une 
édition  de  1570  due  à  Francesco  de'  Rossi,  fils  de  Lorenzo  ',  on  voit 
une  petite  gravure  bien  inférieure,  où  saint  Maurelio  figure  sans  les 
deux  moines.  Il  est  debout  aussi  et  tient  de  la  main  droite  sa  longue 
crosse,  tandis  que  sa  main  gauche  supporte  un  livre  ouvert  sur  lequel 
s'abaissent  ses  regards.  De  chaque  côté  s'élève  un  arbre.  Un  encadre- 
ment à  fond  noir  entoure  cette  gravure  un  peu  insignifiante.  On  sent, 
en  la  voyant,  que  la  belle  époque  de  l'art  est  passée. 


III. 


Les  personnages  représentés  dans  la  Compilation  astronomique 
d'Alfraganus  (Gherardus  a  Sabioneta),  imprimée  le  3  septembre  1493 
par  Andréas  Gallus  2,  trahissent  des  aspirations  beaucoup  moins 
élevées  que  le  Saint  Georges  de  1489.  Au  verso  de  la  feuille  sur 
laquelle  est  le  titre  de  l'ouvrage  se  trouve  une  planche  qui  contient 
simplement  deux  prétendus  portraits.  Elle  est  d'ailleurs  assez  som- 
mairement traitée  et  les  contours  des  figures  ont  quelque  chose  d'un 
peu  âpre;  les  types  eux-mêmes  sont  presque  rébarbatifs,  mais  ils  ne 
manquent  pas  de  caractère.  Un  vieil  artiste  ferrarais  pourrait  bien 
être  l'auteur  de  ce  bois  3.  Alfraganus,  le  principal  personnage,  est 
assis  sur  un  banc  et  vu  de  trois  quarts  à  gauche,  la  tète  coiffée  d'un 
turban.  Il  a  de  longs  cheveux  et  une  longue  barbe.  Ses  mains  tiennent 
un  livre  ouvert  dans  lequel  il  ne  regarde  pas.  A  sa  gauche,  sur  le 
banc,  on  aperçoit  un  livre  fermé.  A  sa  droite,  sur  un  siège  plus  bas 
que  le  sien,  est  assis  un  ermite  dont  la  tète  est  abritée  par  un  capu- 
chon ;  il  tient  dans  sa  main  droite  un  compas  posé  sur  un  papier  ou 
sur  une  tablette  que  supportent  ses  genoux.  Les  mots  Alfraganus  et 
Heremita  sont  inscrits  au-dessous  des  deux  figures.  Selon  Cicognara 

1.  Legendario  e  Vita  et  Miracolodi  sancto  Maurelio  episcopo  patrono  et  advocato 
<ti  Ferrara. 

2.  Brevisacperutilis côpilatio  Alfragani  astronomiœ peritissimi  totum  idcontinens 
quod  ad  rudimenta  aslronomica  est  opportiuuun.  (Bibl.  Ste  Geneviève,  rés.  xv. 
S.  E.  732.  In-4°.)  —  Les  ouvrages  d'astronomie  étaient  très  goûtés  à  Ferrare.  On  en 
pourrait  citer  un  grand  nombre.  Les  fresques  du  palais  de  Schifanoia,  dans  la  même 
ville,  montrent  également  combien  les  spéculations  astronomiques  étaient  en  faveur. 

3.  M.  Lippmann  trouve  que  cette  planche  a  un  caractère  vénitien  très  prononcé 
(Voy.  le  Jahrbuch  der  Kôniglich  Preussischen  Kunstsammlungen,  t.  XV,  A"  livraison, 
p.  313).  Le  dessin  préparatoire,  du.  à  un  maître  ferrarais,  a  pu  être  gravé  à 
Venise. 
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et  Mgr  Antonelli,  le  personnage  représenté  ici  sous  les  dehors  d'un 
ermite  n'était  pas  en  réalité  un  solitaire,  mais  un  astronome  distingué 
appartenant  à  la  famille  Eremiti  de  Ferrare. 


ItOeremita. 


ALFRAGANOS     ET     HERE  MITA. 

(  «  Compilalio  Allïagani  Astronomiœ  »  ,  Ferrare  ,  1493.  ) 


IV. 


Avec  le  De  ingenuis  adolescent  ium  moribus  liber,  dû  à  Petrus 
Tranensis  épis.  Thelesinus  et  imprimé  par  Laurentius  de  Valentia 
(7  octobre  1496)  ',  nous  rentrons  dans  le  domaine  religieux  et  nous 
retrouvons  les  ornementations  chères  aux  artistes  de  la  lin 
du  xve  siècle. 

A  la  quatrième  page,  c'est-à-dire  au  verso  du  second  feuillet,  se 
trouve  une  gracieuse  Yierge  debout,  vue  de  trois  quarts  à  droite, 
allaitant  l'Enfant  Jésus  posé  sur  une  de  ses  mains  et  vu  de  trois  quarts 


•1.  Bibl.  de  Ferrare  :  N.  E.  i.  —  Bibl.  Magliab.  à  Florence  :  A  6. 
Cet  ouvrage  est  dédié  au  cardinal  Hippolyle  Ier  d'Esté. 


IV  50. 
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à  gauche  '.  Autour  de  la  Vierge  brillent  des  rayons.  Dans  le  haut,  à 
chaque  angle,  un  petit  ange  soutient  une  draperie  accrochée  à  un 
baldaquin.  Deux  lapins  occupent  les  angles  inférieurs.  Cette  compo- 
sition, qui  rappelle  par  son  ordonnance  les  maitres  vénitiens,  est 
rehaussée  par  une  jolie  bordure  à  fond  blanc  :  au  milieu  des  montants 
latéraux,  ornés  de  feuillages  et  de  fleurs,  on  remarque  une  tète 
d'homme  fantastique;  des  palmettes,  aux  côtés  d'une  tète  d'homme 
analogue  aux  autres,  garnissent  la  partie  supérieure;  dans  les  angles 
sont  des  coquilles.  Entre  la  Yierge  et  le  bas  de  l'encadrement,  on  lit  : 
Ave  maris  Stella. 

En  regard  de  cette  planche,  au  recto  du  troisième  feuillet,  une 
bordure  à  fond  noir,  plus  grande  que  la  précédente,  encadre  la  pre- 
mière page  du  premier  chapitre  de  l'ouvrage,  chapitre  relatif  à  l'amour 
des  parents  pour  leurs  enfants.  Dans  les  bandes  latérales,  on  voit  un 
vase,  des  feuillages,  des  raisins,  des  fleurs,  un  médaillon  avec  une 
tète  de  chérubin,  un  animal  imaginaire  pourvu  d'ailes  et  une  corbeille. 
La  bande  supérieure  contient  le  monogramme  du  Christ  dans  un 
médaillon,  entre  des  feuillages,  des  fleurs  et  des  grappes.  Quant  au 
médaillon,  entre  deux  cornes  d'abondance,  qui  est  au  centre  de  la 
bande  inférieure,  il  contient  un  petit  ange  nu,  assis,  qui  souffle  dans 
une  trompe.  Tout  cela  est  d'un  goût  exquis  et  pourrait  être  l'œuvre 
de  quelque  artiste  vénitien  sur  lequel  Pietro  Lombardi  aurait  exercé 
une  certaine  influence. 


C'est  également  à  la  plus  belle  époque  de  la  gravure  en  bois  qu'ap- 
partiennent les  planches  de  YUffizio  beatœ  Mariœ  Virginis,  imprimé 
aussi  par  maitre  Laurentius  (1497) 2. 

Quatre  d'entre  elles  méritent  surtout  de  fixer  l'attention. 

La  première  nous  montre  un  homme  à  longue  barbe,  de  profil  à 
droite,  assis,  presque  couché,  ayant  sur  sa  tète  une  volumineuse 
coiffure  orientale  de  forme  ronde  et  maintenant  de  la  main  gauche, 
sur  son  genou  gauche,  un  livre  ouvert.  Devant  lui  estime  sphère  avec 
cette  indication  énigmatique  :  A.  S-  inc,  et  avec  le  mot  :  aries.  Au 
second  plan  se  trouve  un  autre  livre  ouvert.  Quelques  collines  servent 
de  fond.  Cette  gravure  a  beaucoup  de  finesse  et  le  type  du  personnage 

1.  Il  est  vêtu  d'une  petite  robe  serrée  à  la  taille  par  une  ceinture. 

2.  Bibl.  de  Ferrare  :  N.  H.  9.  In-I6. 
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est  agréable.  Les  mots  :  «  BeaîUS  lieda  presMter  »,  nous  apprennent 
le  nom  de  ce  personnage. 

La  Crèche  offre  plus  d'intérêt.  Sans  doute,  la  composition  n'a  rien 
d'original,  mais  l'expression  des  figures  est  vraiment  religieuse  et  il 


LAVIEKGE    ALLAITANT    L'ENFANT    JÉSDS. 

(  «  De  ingenuis  Adolescentium  moribus  » ,  Ferrare ,  1496.  ) 


règne  dans  l'ensemble  de  la  scène  une  douce  sérénité.  A  gauche,  la 
Vierge  est  en  adoration  devant  l'Enfant  Jésus.  A  droite,  saint  Joseph 
est  endormi.  Le  bœuf  et  l'âne  animent  l'étable  par  leur  présence, 
tandis  que,  dans  les  angles  supérieurs  de  la  gravure,  deux  anges 
faisant  de  la  musique  célèbrent  le  Sauveur. 

Dans  une  autre  gravure,  la  Vierge  apparaît  à  mi-corps  entre  deux 
anges  qui  lui  témoignent  leur  vénération.  De  la  main  gauche  elle  porte 
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l'Enfant  Jésus  ;  de  la  main  droite  elle  tient  une  couronne.  Sur  la  terre, 
deux  groupes  de  fidèles  à  genoux  lèvent  les  bras  et  la  tête  vers  leur 
protectrice.  Cette  planche  a  pour  encadrement  une  bordure  à  fond 
noir,  où  quatre  têtes  de  chérubins  se  mêlent  à  de  fines  arabesques. 

A  la  suite  de  l'Uffizio,  se  trouve  une  magnifique  couronne,  de 
couleur  rouge,  tenue  par  deux  anges  à  mi-corps.  Au-dessous  de  cette 
couronne  sont  imprimés  en  rouge  les  mots  suivants  :  Corona  béate 
Marie  Virginis. 

Dans  le  même  volume  sont  en  outre  représentées  l'Annonciation, 
une  Crèche,  plus  petite  et  plus  remarquable  que  celle  qui  a  été  déjà 
mentionnée,  l'Adoration  des  Mages,  la  Circoncision,  la  Résurrection, 
l'Ascension  et  la  Pentecôte1.  En  général,  ces  planches  sont  d'une 
exécution  un  peu  fruste,  mais  le  dessin  n'en  est  pas  sans  mérite.  C'est 
au  graveur  qu'il  faut  probablement  imputer  les  maladresses  et  les 
défaillances. 

Un  certain  nombre  de  lettres  renfermant  des  demi-figures 2  complète 
l'ornementation  de  l'Office  composé  en  l'honneur  de  la  Vierge.  Dans 
l'une  d'elles.,  David,  tenant  un  instrument  à  cordes,  est  accoutré  en 
Turc.  Dans  une  autre,  un  saint  figure  avec  un  livre  et  une  équerre. 
Ailleurs,  c'est  un  moine  qui  prie,  un  chapelet  à  la  main. 

GUSTAVE    GRUYER. 
(La  suite  prochainement.) 

1.  Les  planches  consacrées  à  l'Ascension  et  à  la  Pentecôte  ornent  aussi  l'Officium 
brève  quotidianum,  également  imprimé  par  Laurentius  de  Rubeis  en  1497  (Bibl.  de 
Ferrare  :  N.  K.  9.  In-16).  La  Bibl.  Nat.  de  Paris  possède  un  exemplaire  de  cet 
office  (13.  1548,  in-8°,  vélins),  où  l'on  voit  seulement,  outre  quelques  initiales  avec 
des  demi-figures,  la  gravure  représentant  Béda  qui  se  trouve  dans  VUffizio  béate 
Marie  Virginis. 

2.  Les  mêmes  que  dans  l'Officium  brève  quotidianum  de  la  Bibl.  Nat.  de  Paris. 


FRANÇOIS    RUDE 


(deuxième   article    l .  ) 


V. 


Le  premier  soin  de  Rude,  en  arri- 
vant à  Paris,  est  de  courir  au  Louvre 
et  de  solliciter  une  audience  du  direc- 
teur général  des  Musées.  A  douter  qu'il 
soit  accueilli  sur  l'heure,  on  mécon- 
naîtrait le  baron  Denon.  C'est  un  type 
rare  que  cet  homme  de  cour  légué  par 
4  IfXlwJpJ     E  '  :  |!        i':i  iiciiMi  réjjinn'  .1  l'empire,  diplomate 

décoratif,  écrivain  amateur,  graveur 
pour  son  plaisir,  esprit  facile,  fertile, 
subtil,  voluptueusement  sceptique,  pru- 
dent par  nature,  obligeant  par  calcul. 
11  y  a  du  Méridional,  pour  la  souplesse 
et  la  bonhomie,  en  ce  Bourguignon  de 
Chalon-sur-Saône,  qui  a  passé  son  exis- 
tence à  s'insinuer,  en  virtuose,  dans 
les  bonnes  grâces  de  tous  et  de  chacun. 
Encore  imberbe,  Vivant  Denon  s'est 
porté  tant  de  fois  et  avec  tant  d'insis- 
tance sur  le  chemin  de  Louis  XV,  à 
Trianon,  que  le  roi  a  fini  par  lui  adres- 
ser la  parole  :  «  Enfin,  monsieur,  que 
voulez- vous?  »,  et  il  lui  a  répondu  ces 
mots  fameux  qui  l'ont  mis  en  faveur  : 
«  Le  bonheur  de  voir  Votre  Majesté, 
sire.  »  Mmc  de  Pompadour  l'a  compté  parmi  ses  favoris;  il  s'est  lié 
ensuite  avec  M.  de  Caylus,  il  a  fréquenté  les  gentilshommes  et  les 

1.  Voy.  Gazette  des  Beaux- Arts,  2"  période,  t.  XXXVII,  page  353. 
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filles  d'Opéra,  les  financiers  et  les  artistes,  toujours  avenant,  pré- 
voyant, sans  préjugé,  docile  aux  circonstances.  Frivole,  au  fond,  et 
sans  vertu  de  cœur,  un  trait  donne  la  mesure  de  son  caractère  :  il 
a  rendu  visite  à  Voltaire,  à  Ferney,  pour  plaire  aux  indépendants, 
et,  voltairien  d'essence,  il  est  revenu  à  Paris  raillant,  pour  plaire 
aux  hommes  de  tradition,  le  grand  railleur  qui  ne  pouvait  lui  nuire. 
Quand  la  Révolution  le  proscrit,  Louis  David,  dès  longtemps  enjôlé, 
le  couvre  de  sa  protection.  A  la  veille  du  Directoire,  sa  bonne  étoile 
le  conduit  chez  Joséphine  Beauharnais,  future  impératrice.  Y  a-t-il 
quelque  part  un  personnage  à  séduire,  Denon  accourt  et  le  prend  par 
son  faible.  Lors  de  l'expédition  d'Egypte,  s'étant  faufilé  dans  l'Institut, 
il  étonne  Bonaparte  de  son  calme  à  dessiner,  sous  le  feu  des  janis- 
saires, les  monuments  des  Pharaons;  il  le  captive  par  sa  conver- 
sation nourrie  d'anecdotes,  brillante  de  saillies,  par  son  humeur 
accommodante  et,  surtout,  j'imagine,  par  cet  art  de  flattera  demi-mot 
qui  n'est  qu'à  lui.  Napoléon  empereur  fera  de  l'adroit  courtisan  son 
Marigny,  son  Caylus,  son  d'Angivilliers,  son  grand  majordome  au 
département  des  arts,  son  «  homme  universel  et  indispensable  », 
comme  il  l'appelle.  Denon  est  toujours  où  il  faut  être  pour  réussir  et 
fait  ce  qu'il  faut  faire  à  point  nommé  :  c'est  sa  force.  Au  lendemain 
de  la  campagne  d'Austerlitz,  on  le  trouve  à  Schœnbrunn  auprès  du 
maître,  proposant  d'ériger,  à  Paris,  au  milieu  de  la  place  Vendôme, 
une  haute  colonne  dans  le  style  de  la  colonne  Trajane,  en  l'honneur 
de  la  grande  armée,  et  fondue  du  bronze  des  canons  enlevés  aux 
Autrichiens  et  aux  Russes.  Naturellement,  une  statue  se  dressera  au 
faite  :  la  statue  de  Sa  Majesté.  «  Non,  dit  Napoléon,  j'ai  résolu 
d'ériger,  place  Vendôme,  un  monument  à  la  gloire  de  Charlemagne 
et  c'est  son  image,  non  la  mienne,  qui  le  couronnera.  »  L'homme 
«  indispensable  »  manœuvre  si  bien  que  le  César  cède  avec  recon- 
naissance à  la  flatterie  colorée  de  raisonnements  politiques.  Par  de 
tels  moyens  Denon  excelle  à  se  tenir  en  équilibre  à  travers  les  plus 
changeantes  occurrences;  mais,  pour  obvier  à  tous  les  hasards,  il  a 
besoin  de  se  concilier  les  petits  comme  les  grands.  Quiconque 
l'approche  peut  se  croire  de  ses  familiers.  Ce  n'est  pas  lui  qui 
rudoierait  ou  découragerait  personne  :  on  ne  sait  jamais  qui  se  pous- 
sera dans  le  monde  et  qui  s'abîmera,  et  le  rusé  compagnon  se  ménage 
des  alliés  à  tout  événement.  Il  s'entend  à  distribuer  les  bonnes 
paroles,  les  approbations,  les  consolations,  les  poignées  de  mains, 
les  promesses  et  même  quelques  menues  faveurs.  Comment  n'arri- 
verait-il pas  à  se  retourner,  quoiqu'il  survienne?  lia  été  serviable  à 
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tant  de  gens  en  place,  à  tant  de  gens  sans  place  !  Aussi,  quand  les 
Bourbons  l'écarteront  de  leur  cour,  à  la  Restauration,  sera-t-il  tenté 
de  crier  à  l'ingratitude  ou,  du  moins,  ne  se  tiendra-t-il  pas  de  dou- 
loureuse surprise.  Hors  l'aniraosité  royale,  il  avait  tout  prévu  '. 

On  devine  aisément  l'accueil  qu'il  fait  au  jeune  Rude.  Le  sculpteur 
n'oubliera  jamais  cette  audience  et,  jusqu'à  ses  derniers  jours,  il 
aura  plaisir  à  la  raconter.  «  Ainsi,  jeune  homme,  s'écrie  le  directeur 
des  Musées,  vous  sortez  de  l'école  de  François  Devosge,  à  Dijon  ! 
Une  forte  école,  ma  foi,  et  qui  nous  envoie  presque  des  maîtres... 
Pardieu!  voilà  bien  du  temps  que  je  connais  votre  professeur... 
C'était  l'époque  de  Boucher...  Comme  les  années  passent  et  comme 
tout  change!...  Je  ne  l'ai  pas  vu  depuis  son  voyage  à  Paris,  aux 
vacances  de  1802,  quand  il  vint  admirer  les  chefs-d'œuvre  conquis 
sur  l'étranger  par  S.  M.  l'Empereur.  Seize  de  ses  élèves,  Ramey, 
Gaulle,  Prud'hon,  Petitot,  lui  offrirent  une  fête,  où  ils  le  couron- 
nèrent... Oui,  malgré  sa  résistance,  ils  lui  mirent  le  laurier  au  front... 
et  ce  fut  très  bien  fait.  Radet,  le  vaudevilliste,  qui,  parait-il,  a  dessiné 
autrefois  à  l'Académie  de  Dijon,  improvisa  là-dessus  une  chanson 
qu'il  chanta,  séance  tenante,  aux  vifs  applaudissements  des  convives. . . 
Mais  j'oublie  que  ce  n'est  pas  de  Devosge  qu'il  s'agit,  mais  de  vous, 
jeune  homme...  Voyons,  parlez-moi  librement.  Que  savez-vous 
faire?  »  Rude  s'en  va  chercher  immédiatement,  dans  l'antichambre, 
son  petit  Thésée  ramassant  un  palet 3  et  le  soumet  au  surintendant 
impérial.  «Qu'est  ceci?  interroge  Denon.  Vous  m'apportez  la  copie 
d'un  antique...  —  Je  vous  jure  que  non,   fait  Rude.  Cette  figure 

1.  Nous  dirons  dans  une  autre  partie  de  notre  étude  les  qualités  spéciales  de 
Vivant  Denon  comme  directeur  du  Louvre  et  collectionneur.  Les  faiblesses  de 
son  caractère  ne  l'empêchèrent  point  d'être  un  connaisseur  d'une  rare  finesse.  11 
fut  des  premiers,  par  exemple,  à  réhabiliter  les  quattrocentistes  italiens  sacrifiés 
jusque-là  aux  peintres  du  xvie  siècle. 

2.  Il  existe,  au  Louvre,  dans  la  collection  léguée  par  M.  Thiers,  une  figurine 
de  Lultem,  en  marbre,  haute  de  0,418,  large  de  0,480,  signée  F.  Rude,  Dijon,  1806, 
cataloguée  sous  le  n°  loi  et  décrite  ainsi  par  M.  Charles  Blanc  :  «  Il  est  assis  et 
penché  en  avant;  il  semble  fatigue  ou  blessé,  et  il  laisse  retomber  son  bras  gauche 
de  tout  son  poids  avec  une  expression  de  découragement.  »  Cette  statuette,  d'allure 
éminemment  classique,  mais  de  l'exécution  la  plus  sincère,  ne  saurait  être  identifiée 
avec  le  Thésée  ramassant  son  palet  de  la  même  époque.  Elle  montre  seulement  le 
courant  dans  lequel  se  trouvait  François  Rude  avant  son  arrivée  à  Paris,  courant 
bien  supérieur,  en  somme,  à  celui  de  l'école  parisienne.  Pour  le  Thésée,  j'apprends 
de  M.  Emmanuel  Frémiet  que  le  grand  statuaire  avait  fait  fondre  celte  petite 
figure  en  bronze  et  qu'il  la  garda  jusqu'à  sa  mort  sur  la  cheminée  de  sa  chambre. 
Qu'a-t-elle  pu  devenir? 
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est  bien  de  ma  composition.  »  Alors  le  directeur  :  «  A  merveille,  à 
merveille...  Je  n'aurais  jamais  cru...  »  Ce  n'est  peut-être  qu'un 
banal  compliment,  mais  le  jeune  homme  se  rengorge.  Denon  con- 
tinue :  «  Avez-vous  quelques  ressources  pour  vivre?  Que  font  vos 
parents?  —  Mes  parents  sont  morts;  il  ne  me  reste  que  des  frères 
et  des  sœurs.  Mon  père  était  raaitre  poêlier- serrurier  :  il  a  fallu 
renoncer  à  la  forge  et  fermer  boutique.  Pour  toute  ressource,  j'ai 
mes  deux  bras,  qui  sont  solides,  avec  ma  bonne  volonté,  qui  est 
immense...  Si  j'avais  seulement  un  peu  d'ouvrage  pour  gagner 
mon  pain  et  du  loisir  pour  étudier...  —  Vous  pourriez  aller  chez 
Cartellier  de  ma  part,  à  la  Sorbonne.  C'est  un  bon  sculpteur  et  un 
homme  excellent  dont  l'histoire  est  un  peu  la  vôtre...  le  fils  d'un 
serrurier,  lui  aussi,  arrivé  par  son  énergie  comme  vous  arriverez. 
Il  s'intéresserait,  certainement,  à  vous.  Vous  fréquenteriez  en  même 
temps  l'Ecole  des  Beaux-Arts  et  rien  ne  vous  empêcherait  de  con- 
courir, un  peu  plus  tard,  pour  le  prix  de  Rome.  »  Rude,  à  ce  discours, 
est  tout  ravi,  mais  l'idée  de  sa  pauvreté  lui  revient  et  il  reprend  avec 
une  nuance  d'embarras  :  «  C'est  que  j'ai  à  peine  quatre  cents  francs 
et,  cet  argent  dépensé,  que  deviendrai-je?...  —  Vous  avez  raison, 
fait  l'homme  indispensable.  Eh  bien!  présentez -vous  en  mon  nom 
chez  Edme  Gaulle,  61,  rue  de  Vaugirard.  Il  me  doit  un  peu  et  il  doit 
beaucoup  à  M.  Devosge.  Je  ne  doute  pas  qu'il  vous  accueille  dans  son 
atelier  pour  participer  à  l'exécution  de  ses  commandes.  » 

Sans  remettre  au  lendemain,  Rude  frappe  à  la  porte  de  Gaulle,  à 
qui,  certainement,  son  vieux  maitre  n'a  pas  manqué  de  l'annoncer. 
Cet  artiste,  originaire  de  Langres  ',  a  passé,  comme  nous  savons, 
par  l'école  dijonnaise,  où  il  a  obtenu  tour  à  tour,  l'accessit,  le  second 
prix  et  le  premier  aux  concours  ordinaires  pour  1786,  1787  et  1788, 
sans  compter  la  deuxième  médaille  au  concours  pour  le  prix  de  Rome 
en  1787,  sur  le  sujet  suivant  :  Le  Grand  Conclé  blessé  à  la  bataille  de 
Senef.  Fixé  à  Paris  après  les  jours  tragiques,  le  second  prix  de 
Rome  lui  est  échu  en  1799  et  le  premier  en  1803,  mais  la  guerre, 
menée  par  Bonaparte  au  delà  des  Alpes,  ne  lui  permet  point  de 
gagner  l'Italie.  En  dédommagement,  l'administration  lui  accorde 
assez  souvent  des  travaux.  Il  est  doué  d'une  faculté  d'improviser  qui 
le  rend  précieux  pour  les  décorations  de  circonstance  et  son  ambition 

1.  Edme  Gaulle,  né  à  Langres  en  1770,  morl  à  Paris,  conservateur  au  dépôt 
des  marbres,  en  1841.  Sur  son  passage  et  ses  succès  à  l'école  de  Devosge,  Cf. 
l'Ecole  des  Beaux-Arts  de  Dijon,  brochure  de  M.  Joseph  Garnier,  archiviste  de  la 
Cùtc-d'Or. 
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ne  va  guère  plus  loin,  sinon  en  velléités  et  en  paroles,  car  il  est  beau 
parleur  à  la  façon  des  hommes  d'imagination  sans  volonté  qui  se  gri- 
sent de  leurs  moindres  projets  ou  se  dupent  de  généralités  sur  l'Art. 
Paresseux,  ami  de  ses  aises,  glorieux  de  sa  facilité,  bon  compagnon, 
peu  sévère  à  lui-même,  il  expédie  toujours  sa  besogne  comme  on  se 
débarrasse  de  ce  qui  gêne,  se  réservant  de  donner  sa  mesure  plus 
tard.  Au  moment  où  Rude  l'aborde,  il  vient  d'achever,  entre  deux 
parties  de  plaisir,  l'esquisse  de  son  Jeune  pécheur  rendant  grâces  au 
dieu  de  la  pêche,  bas-relief  qu'il  traitera  à  son  heure  avec  plus  de  soin 
qu'il  n'est  dans  sa  coutume  ',  et  il  s'occupe  à  modeler  sept  morceaux 
du  bas-relief  de  revêtement  de  la  colonne  à  la  Grande  Armée.  On 
n'ignore  pas  que,  dès  1806,  Denon  a  fait  dessiner  par  Bergeret  la 
spirale  entière,  aux  mille  personnages,  qui  doit  s'enrouler,  de  la 
base  au  sommet,  au  fût  monumental  et  qu'il  en  a  distribué  à 
32  sculpteurs  les  76  épisodes,  mesurant  ensemble  un  développement 
de  180  mètres  et  divisés  en  206  fragments  d'un  mètre  5  centimètres, 
à  terminer  et  à  raccorder  avant  1810  \  Il  est  plus  que  probable  que 
Gaulle  a  employé  le  jeune  Rude  en  cette  tâche  de  modelage,  moyen- 
nant une  faible  rétribution,  chaque  morceau  distinct  étant  payé  tout 
juste  600  francs  au  titulaire  de  la  commande.  Nous  voudrions  savoir, 
au  moins,  à  quels  épisodes  le  futur  statuaire  de  l'Arc  de  Triomphe  a 
pu  mettre  la  main  :  malheureusement,  les  comptes  ne  spécifient  même 
pas  les  sujets  demandés  aux  32  artistes  désignés  par  Denon  et  l'œuvre 
demeure  collective. 

Une  tradition  fort  accréditée  veut  que  Rude  ait  travaillé  aux 
bas-reliefs  de  la  base  :  Obusiers,  canons,  étendards,  tambours,  trompettes, 
casques,  shakos.,  uniformes  russes  et  autrichiens.  La  chose  est  possible, 
mais  rien  ne  l'établit  positivement.  Ces  trophées,  dessinés  par  Zix. 
ont  été  confiés,  non  à  Gaulle,  mais  à  Pierre-Nicolas  Beauvallet  et  à 
Jean-Marie  Renaud.  Si  notre  Dijonnais  y  a  coopéré,  ce  doit  être  à  la 
recommandation  de  Denon  et  de  Gaulle  et,  en  tout  cas,  purement  en 
sous-ordre,  comme  aux  portions  de  la  spirale  exécutées  dans  l'atelier 
de  la  rue  de  Vaugirard. 

Ce  qui  est  certain,  c'est  que  François  Rude  a  eu  à  se  louer  de 
Gaulle  et  qu'il  s'est  intitulé  son  élève,  bien  qu'il  ne  l'ait  jamais 
admiré.  Le  bon  compagnon  lui  plaisait  pour  sa  rondeur;  il  aimait 
à  l'entendre  causer  des  maîtres  et  peut-être  a-t-il  pris,  à  ses  côtés, 

1.  Go  bas-relief  a  été  exposé  au  Salon  du  Louvre,  en  1S08. 

2.  Cf.  Inventaire  général  des  richesses  d'art  de  la  France.  Paris  :  monuments 
civils,  monographie  de  la  colonne  à  la  Grande  Armée  par  M.  Henry  Jouin. 
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quelque  expérience  du  mouvement  décoratif  et  des  proportions  con- 
venables à  la  sculpture  monumentale.  Peut-être  aussi  y  a-t-il  perdu 
de  ce  sentiment  d'observation  cultivé  en  lui  par  Devosge.  Les  œuvres 
qui  nous  restent  d'Edme  Gaulle,  —  par  exemple,  sa  tète  de  bœuf 
vomissant  l'eau,  aux  fontaines  de  la  rue  des  Hospitaliers -Saint- 
Gervais,  et  la  statue  agenouillée  de  Louis  XVI,  dans  la  crypte  de 
Saint-Denis  —  n'attestent,  vraiment,  aucune  recherche  sérieuse, 
dont  un  jeune  artiste  de  race  ait  pu  s'impressionner.  Rude  en  est, 
d'ailleurs,  si  vite  persuadé  qu'il  quitte,  avant  un  an,  l'improvisateur 
de  Langres,  et  s'en  vient,  de  la  part  de  Vivant  Denon,  chez  Pierre 
Cartellier  '. 

Ce  Cartellier,  qui  habite  la  Sorbonne,  est  un  des  meilleurs 
hommes  qu'on  puisse  rencontrer  et  le  directeur  général  des  Musées 
n'a  pas  eu  tort  de  dire  au  fils  du  poêlier  de  Dijon  :  «  Son  histoire 
est  un  peu  la  vôtre.  Il  s'intéressera  à  vous.  »  Son  père,  serrurier- 
mécanicien,  et  très  pauvre,  mort  prématurément,  lui  a  laissé  la 
lourde  charge  de  sa  famille.  Cartellier  s'était  déjà  voué  à  la  sculpture 
sous  la  direction  de  Bridan  l'aîné.  Pour  nourrir  les  siens,  il  a  dû  se 
résigner  à  des  besognes  industrielles,  modelant  sans  relâche,  au  gré 
des  fabricants,  des  pendules,  des  flambeaux,  des  appliques,  des  bouts 
de  table,  des  ornements  mobiliers,  mais,  quelles  que  soient  ses  tra- 
verses, une  invincible  résolution  le  soutient  et,  comme  Rude  battant 
le  fer  sur  l'enclume  paternelle,  il  poursuit  obstinément  ses  études  dans 
tous  ses  moments  de  loisir  chèrement  achetés.  Deux  fois,  il  a  concouru 
en  vain  pour  le  prix  de  Rome,  ce  qui  l'a  désespéré.  En  revanche,  un 
peu  d'aisance  et  beaucoup  de  bonheur  lui  sont  venus  par  un  honorable 
mariage  et  l'on  commence  à  prêter  attention  à  ses  envois  au  Salon,  à 
partir  de  1796.  L'architecte  Chalgrin,  s'inspirant  des  traditions  de 
la  logique  officielle,  reconnaît  que  ses  œuvres  dénotent  surtout  un 
talent  gracieux  et  lui  commande  immédiatement  deux  sujets  qui 
exigent  de  la  vigueur,  la  Vigilance  et  la  Guerre,  pour  la  décoration  du 
Luxembourg.  A  force  de  vouloir,  Cartellier  se  tire  de  la  difficulté 
tout  à  son  avantage  et  se  range  parmi  les  artistes  renommés.  C'est 
un  sculpteur  d'un  goût  très  classique,  peu  puissant  et  peu  précis  dans 
l'exécution,  qui  ne  se  voudrait,  cependant,  ni  froid,  ni  roide,  et  qui 
a  des  préoccupations  estimables.  S'il  s'inquiète  médiocrement  de  la 
vérité  du  modelé,  il  cherche  consciencieusement  à  faire  ressortir  le 
caractère  des  sujets.  «  Observez  partout  les  gestes  et  les  attitudes, 

1.  Pierre  Cartellier,  membre  de  l'Institut,  professeur  à  l'École  des  Beaux-Arts 
de  Paris,  né  à  Paris  le  2  décembre  1757,  mort,  même  ville,  le  12  juin  1831. 
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dit-il  à  Rude,  qu'il  a,  tout  de  suite,  pris  en  amitié  :  cela  serl  pour  bien 
poser  ses  modèles.  »  Il  arrive  à  Cartellier  d'essayer  de  rendre  un 
personnage  historique  dans  une  action  qui  résume  sa  personnalité  : 
témoin  son  Vergniaud  du  Salon  de  1808,  figuré  comme  s'étant  relevé, 
la  nuit,  sous  l'obsession  d'un  discours,  enveloppé  d'une  longue  robe, 
préparant  ses  effets  de  tribune  et  gesticulant.  Nous  retrouverons  ce 
même  désir  de  synthèse  morale  chez  Rude  quand  il  sculptera  ses 
statues  de  place  publique,  Gaspard  Monge,  le  maréchal  Ney,  le 
maréchal  Bertrand.  A  un  autre  point  de  vue,  Cartellier  donne  à 
réfléchir  au  jeune  homme  en  l'assurant  que  la  draperie  à  l'antique 
n'est  pas  essentielle  à  la  dignité  de  la  statuaire  et  qu'un  artiste  peut  s'accom- 
moder de  l'ancien  costume  français.  Pour  preuve,  il  fait  le  portrait  de 
Louis  Bonaparte,  roi  de  Hollande,  vêtu  et  armé  en  connétable.  Tout 
porte  à  croire  que  Rude  s'est  souvenu  de  la  leçon,  à  bien  des  années 
de  distance,  le  jour  où  il  a  conçu,  pour  le  duc  de  Luynes,  sa  délicieuse 
statue  de  Louis  XIII  enfant.  Au  total,  malgré  sa  facture  académique 
et  ses  préjugés  de  style,  l'auteur  de  la  Guerre  du  Luxembourg,  et  de 
V Apollon  sur  son  char,  de  la  porte  du  Louvre,  a  eu  de  l'influence  sur 
le  maître  de  Dijon  et  il  sied  de  le  constater.  Nous  le  reverrons  sur 
son  chemin,  dit  reste,  comme  un  fidèle  et  dévoué  protecteur. 

Mais  deux  ans  se  sont  écoulés  depuis  l'arrivée  à  Paris  de  l'élève 
de  François  Devosge.  La  sympathie  qu'on  lui  témoigne  ne  l'empêche 
pas  d'être  malheureux,  et  encore  doit-il  envoyer  à  ses  frères  et  sœurs, 
en  Bourgogne,  une  part  du  peu  qu'il  gagne.  Des  modèles  lui  sont 
nécessaires  pour  travailler  à  sa  guise;  mais,  trop  souvent,  pour  les 
requérir,  l'argent  lui  fait  défaut.  Que  ne  se  présente-t-il  à  l'Ecole  des 
Beaux-Arts,  où  il  aurait  toute  facilité  d'étudier  d'après  nature  !  C'est 
là  le  conseil  qu'on  lui  donne  de  tout  côté.  En  même  temps,  l'idée  du 
prix  de  Rome  envahit  son  esprit.  S'il  pouvait  le  mériter,  il  sortirait 
de  peine...  Eh!  pourquoi  ne  le  mériterait-il  pas,  après  tout?  Sa  déter- 
mination est  bien  prise.  Le  but  qu'il  s'assigne,  il  ne  se  reposera  pas 
sans  l'avoir  atteint.  Suivons-le,  maintenant,  dans  le  nouveau  milieu, 
où  il  s'acclimate. 


VI. 


On  s'expliquerait  mal  les  tendances  de  l'École  des  Beaux-Arts,  si 
je  ne  traçais,  en  quelques  mots,  l'histoire  de  cette  institution  de  la 
Terreur  aux  grandes  années  de  l'Empire.  J'ai  lu.  parfois,  que  la 
Révolution,  abolissant  l'ancienne  Académie,  avait  transformé,  du 
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coup,  l'enseignement.  Rien  de  plus  faux.  L'ancienne  Académie  n'a 
été  détruite  qu'en  apparence  et  l'Académisme  a  survécu,  tant  et  si 
bien  qu'il  survit  encore. 

Une  lettre,  rédigée  au  nom  de  la  classe  des  Beaux-Arts  de  l'Insti- 
tut, par  Mérimée  le  père,  et  adressée  au  ministre  de  l'Intérieur,  le 
2  juillet  1810  ',  expose  la  situation  de  la  manière  la  plus  frappante. 
Qu'on  en  lise,  en  particulier,  le  passage  suivant  : 

«  Le  3  août  1793,  l 'Académie  fut  supprimée,  mais  on  en  conserva  la  portion 
enseignante.  Ainsi,  cette  suppression  ne  fut,  à  proprement  parler,  qu'une 
réduction  dans  le  nombre  des  membres  et  un  changement  de  titre. 

«  Peu  de  temps  après,  la  commission  executive  de  l'Instruction  publique 
déclara  qu'on  devait  suivre  les  anciens  règlements  en  tout  ce  qui  était  appli- 
cable aux  circonstances  jusqu'à  ce  qu'une  nouvelle  organisation  définitive  fût 
établie. 

<■  On  s'occupa  longtemps  de  plusieurs  projets,  mais,  jusqu'à  ce  jour,  il  n'y 
a  eu  de  dispositions  prises  que  l'arrêté  du  30  frimaire  an  IV,  portant  que  le 
nombre  des  professeurs  continuerait  d'être  fixé  à  douze,  qu'il  y  aurait  quatre 
recteurs,  etc.,  etc. 

«  Ainsi,  en  attendant  l'organisation  qui  est  annoncée,  l'École  spéciale  des 
Beaux  Arts  doit  se  considérer  comme  l'ancienne  Académie  réduite  à  sa  portion 
essentielle,  consacrée  à  l'enseignement,  et,  d'après  cela,  suivre  ses  anciens  sta- 
tuts en  tout  ce  qui  est  applicable  à  sa  position.  » 

De  fait,  le  système  pédagogique  est,  exactement,  ce  qu'il  était 
avant  la  Révolution,  et  l'enseignement  est  distribué  de  la  même  façon 
et  par  les  mêmes  hommes.  «  Douze  professeurs  par  année,  c'est-à-dire 
un  par  mois,  s'écriait  David  à  la  Convention  2,  s'empressent  à  l'envi 
de  détruire  les  premiers  principes  qu'un  jeune  artiste  a  reçus  et  reçoit 
journellement  de  son  maître.  Chacun  de  ces  douze  professeurs,  ne 
trouvant  bon  que  ses  principes,  le  pauvre  jeune  homme,  pour  leur 
complaire  alternativement,  est  obligé  de  changer,  douze  fois  l'année, 
de  manière  de  voir,  et,  pour  avoir  appris  douze  fois  l'art,  finit  par  ne 
rien  savoir,  parce  qu'il  ne  sait  à  quoi  s'en  tenir  sur  rien...  » 

Voilà  le  vice  radical  nettement  indiqué  ;  mais  David  ne  s'en  tient 
pas  aux  généralités;  il  dénonce  aussi  les  pratiques  dangereuses  :■ 

«  L'Académie,  dit-il  à  ses  élèves,  est  comme  la  boutique  d'un  per- 
ruquier; on  ne  peut  en  sortir  sans  avoir  du  blanc  à  son  habit.  Que 

•1.  Archives  do  l'École  des  Beaux-Arts  de  Paris  :  Registre  des  délibérations  de 
la  classe  des  Beaux-Arts  de  l'Institut. 
2.  Discours  du  3  août  1793. 
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de  temps  vous  perdez  ;ï  oublier  ces  attitudes,  ces  mouvements  conve- 
nus dont  les  professeurs  tendent,  comme  une  carcasse  de  poulet,  la 
poitrine  du  modèle!  Ce  dernier  lui-même,  avec  les  ficelles  dont  il  est 
attaché,  n'est  pas  à  l'abri  de  leur  manière  '...  » 

Pour  le  fond  de  la  doctrine  de  l'Ecole,  il  peut  se  réduire  à  un  petit 
nombre  de  propositions,  admises  même  par  l'auteur  des  Horaces'  : 

L'accidentel  ne  doit  jamais  altérer  l'unité  de  caractère  des  formes.  — 
Dans  la  compréhension  académique,  ces  mots  signifient  que  toute 
particularité  est  dénaturante  et  qu'il  est  du  devoir  de  l'artiste  de 
réagir  au  nom  de  l'absolu,  c'est-à-dire  de  l'abstrait  :  en  d'autres 
termes,  de  se  soumettre  à  l'idéal  officiel. 

Le  type  du  beau  n'existe  que  dans  la  nature  collective  et  ne  se  rencontre 
pas  dans  les  individus.  —  Nous  ne  pouvons  donc  arriver  à  concevoir 
le  beau  que  parle  dépouillement  de  la  collectivité  :  autrement  dit  par 
la  comparaison  des  qualités  individuelles  et  la  formation  arbitraire 
d'un  type  au  moyen  d'une  sélection  d'éléments  rapportés.  Mais,  alors, 
à  quoi  répond  la  fameuse  unité  du  caractère  des  formes  et  que  fait-on 
de  la  vie  individuelle? 

L'homme  est  envisagé  comme  la  copie  d'un  être  parfait  dont  il  est  plus 
on  moins  dégénéré.  Le  but  de  l'artiste  est  de  retrouver  l'homme  primitif.  — 
On  suppose,  a  ce  qu'il  parait,  que  l'art  ne  saurait  descendre,  sans  se 
ravaler,  au-dessous  de  la  nature  primitive;  or,  nous  ne  voyons  seu- 
lement pas  comment  il  y  pourrait  atteindre. 

«  De  nos  jours,  écrit  Paillot  de  Montabert,  pour  connaître  et  pour 
exprimer  comme  les  Anciens  les  caractères  variés  de  la  nature,  tels 
que  la  force  et  l'agilité...,  la  jeunesse  même  et  la  virilité,  il  faudrait 
d'autres  moyens  que  ceux  que  nous  avons,  d'autres  modèles  vivants 
que  ceux  de  nos  Académies,  d'autres  façons  d'observer  et  de  distin- 
guer la  nature,  un  plus  grand  nombre  d'ouvrages  antiques,  ou  plutôt 
des  collections  autrement  classées  que  celles  que  le  luxe  seul  a  for- 
mées. Ainsi,  faute  de  ressources  semblables,  nous  devons  recourir  aux 
idées  théoriques  que  procurent,  en  ce  point,  la  contemplation  des  monuments 
antiques,  les  écrits  des  Anciens  et  les  modèles  que  la  nature  nous  offre  aussi 
de  temps  en  temps,  comme  aux  Grecs.  Nous  devons,  par  conséquent,  aper- 
cevoir que  toute  figure  qui  ne  serait  pas  exécutée,  étudiée  et  méditée  dans 
cet  esprit  philosophique,  serait  un  ouvrage  que  la  nature  désapprouverait 
comme  peu  digne  de  la  haute  science  de  l'art.  » 

t.  E.  Delescluze,  David  et  ses  élèves. 

2.  Cf.  E.  Delescluze,  Louis  David  et  ses  élèves  ;  Jules  David,  Le  Peintre  Louis 
David;  Paillot  de  Montabert,  Traité  de  peinture. 
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J'ai  cité,  ;'i  titre  de  curiosité,  le  raisonnement  du  plus  théoricien 
des  élèves  de  David.  On  se  rendra  compte  que  les  idées  confuses  du 
célèbre  réformateur  ne  font,  à  le  bien  prendre,  que  compliquer  l'Aca- 
démisme au  lieu  de  l'abolir.  En  quel  art  d'abstraite  et  décevante 
transposition  littéraire  on  change  la  peinture!  Pourquoi  vouloir 
que  nous  ne  percevions,  sentions  et  tirions  au  clair  nul  caractère  de 
la  vie,  fût-ce  de  notre  vie  propre,  sinon  par  les  Anciens?  Comment 
attendre  que  chacun  de  nous  fasse  abstraction  de  soi-même?  Si  nous 
y  pouvions  parvenir,  quel  avantage  en  aurions-nous;  et  que  devien- 
nent rimmble  sincérité  et  l'humaine  vérité  qui  nous  sont  douces  et 
précieuses?  Vous  m'opposerez  certaines  boutades  de  David  démentant, 
à  brûle-pourpoint,  ces  pédantes  chimères;  mais  pas  un  homme  ne  s'est 
contredit  comme  lui  en  paroles  et  en  oeuvres.  Né  avec  d'admirables 
facultés  de  réaliste,  fait  pour  enrichir  son  pays  de  tableaux  superbes 
rien  qu'en  s'inspirant  des  types  et  des  mœurs,  il  s'est  fourvoyé  dans 
le  philosophisme  le  plus  antifrançais ,  dans  les  conceptions  des 
Lessing,  des  Winckelmann,  des  Sulzer,  des  Milizia,  des  Mengs,  des 
Hamilton,  des  Gessner  et  autres  auteurs  qu'il  a  peu  lus  et  compris 
moins  encore.  C'est  pourquoi  il  a  vainement  rompu  avec  ses  confrères 
de  l'Académie  et  produit,  par  des  oublis  soudains  de  son  programme, 
quelques  chefs-d'œuvre  avérés;  nous  jugeons  qu'il  a  contribué  plus 
que  personne  à  confirmer  en  le  renouvelant  le  malentendu  classique 
et  à  fausser  des  légions  d'esprits.  Sa  soi-disant  réforme  a  été  tout  en 
surface  et  n'a  engendré  que  prétentions  et  méprises. 

Et  c'est,  pourtant,  dans  le  giron  des  maîtres  les  plus  routiniers 
que  le  destin  pousse  Rude.  De  1809  à  1812,  il  va  subir  l'enseignement 
des  Menageot,  des  Àloitte,  des  Chaudet  et  même,  par  malheur,  de  ce 
pauvre  vieil  Houdon  qui  ne  se  souvient  plus  d'avoir  été,  au  cours  de 
l'autre  siècle,  un  artiste  éclatant.  Le  fils  du  poêlier  de  la  rue  Petite- 
Poissonnerie  est  toujours  aussi  tenace,  mais  voilà  qu'il  s'abandonne 
aux  formules,  à  l'égal  de  ceux  qui  l'entourent,  et  qu'il  s'enfonce,  peu 
à  peu,  dans  la  misère  du  poncif.  On  lui  apprend  que  «  le  geste  ne  doit 
pas  s'élever  au  dessus  delà  tète  ni:s'ahaisser  au  dessous  de  l'estomac  »  ; 
qu'il  est  mauvais  de  s'arrêter  «  "aux  rugosités  de  l'épiderme  »...  Que 
sais-je?  Sa  sensibilité  de  sculpteur  s'émousse.  Abusé  Bourguignon, 
s'il  voyait,  maintenant,  une  figure  de  Claus  Sluter,  il  en  rirait  peut- 
être...  Ah!  qu'il  lui  faudra  de  peine  pour  se  reconquérir  et  que  de 
regrets  il  aura,  plus  tard,  de  ces  années  perdues!... 
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VII. 


Longtemps,  l'École  des  Beaux-Arts  ;i  été  logée  au  Louvre,  comme 
l'Académie.  Dans  le  courant  de  1800,  les  travaux  de  restauration  du 
palais  commencent  à  faire  obstacle  à  son  fonctionnement.  Les  études 
d'anatomie  sont  suspendues,  faute  d'un  local.  Nous  voyons  les  élèves 
émigrer  pour  les  concours  de  la  Salle  du  Laocoon  à  la  Galerie 
d'Apollon.  La  salle  occupée  jusqu'ici  par  les  élèves  de  Regnault  au 
Collège  des  Quatre-Nations  '  vient  à  se  trouver  disponible  :  on  la 
réclame  et  on  l'obtient,  en  attendant  mieux.  Sur  ces  entrefaites,  le 
20  décembre  1806,  la  translation  de  tous  les  services  de  l'Ecole  aux 
Quatre-Nations  étant  décidée,  l'Institut  délègue  six  commissaires, 
Lecomte,  Vincent,  Dufourny,  Mauduit,  Sue  et  Mérimée,  pour  s'en- 
tendre avec  l'architecte  Vaudoyer  et  procéder  d'urgence  aux  appro- 
priations indispensables  dans  les  conditions  les  moins  dispendieuses, 
Le  22  avril  1807,  un  arrêté  ministériel,  pris  sans  doute  à  la  requête 
du  baron  Denon,  ordonne  l'évacuation  immédiate  du  Louvre  par  le 
corps  enseignant  et  l'établissement  de  l'Ecole  au  palais  désigné. 
Deux  pièces,  concédées  depuis  longtemps  à  Houdon,  lui  sont  rede- 
mandées par  ses  collègues  et  il  en  fait  volontiers  «  le  sacrifice  ;ï  la 
Patrie  ».  On  construit  des  annexes;  on  fait  espace  de  tout.  Néan- 
moins, l'aménagement  des  services  est  le  plus  insuffisant  et  le  plus 
défectueux  du  monde.  Quatre  ans  plus  tard,  le  ministre  de  l'Intérieur, 
visitant  le  grand  concours  de  peinture,  est  frappé  de  l'ensemble  d'in- 
commodités dont  souffre  l'enseignement  : 

«  Avant  la  translation  de  l'Ecole,  lui  disent  les  professeurs,  plus 
de  deux  cents  élèves,  dans  la  section  de  peinture  et  de  sculpture, 
étaient  répartis  en  deux  salles  d'étude.  En  outre,  une  immense  gale- 
rie, remplie  de  plâtres  moulés  sur  les  plus  belles  statues  antiques, 
leur  était  ouverte  du  matin  au  soir.  Aux  Quatre-Nations,  on  n'a  pu 
trouver  qu'une  salle.  Encore  est-elle  beaucoup  trop  petite,  malsaine 
et  mal  éclairée.  Quanta  la  belle  collection  de  plâtres,  elle  est  entière- 
ment perdue  pour  l'étude.  Faute  d'un  local  pour  les  déposer,  on  a  été 
obligé  de  les  emmagasiner  au  Musée  des  Augustins.  »  Bref,  à  mesure 
que  l'Empire  s'accroit  et  que  le  goût  des  arts  se  propage,  il  y  a  un 
plus  grand  encombrement  de  travailleurs  et  l'on  ne  sait  plus  com- 

I.  Aujourd'hui  Palais  de  l'Institut. 

xxxvm.  —  2e  période.  15 


114  GAZETTE   DES  BEAUX-ARTS. 

ment  répondre  aux  nécessités.  Nous  avons  résumé  plus  haut  l'état 
moral  de  l'École  ;  telle  est  sa  situation  matérielle  lorsque  François 
Rude  y  parait'. 

La  première  fois  que  je  découvre  son  nom  sur  les  registres  des 
délibérations  de  la  classe  des  Beaux-Arts,  c'est  le  21  mars  1809,  jour 
où  il  tente  l'aventure  de  l'épreuve  d'essai  pour  le  concours  des  grands 
prix.  On  n'ignore  pas  que  les  épreuves  du  concours  consistent  en  une 
esquisse  faite  en  douze  heures,  sur  un  sujet  donné  à  la  fois  aux 
peintres  et  aux  sculpteurs  par  l'un  des  professeurs  en  exercice  et  qui 
motive  un  classement  d'admissibilité;  puis,  dix  jours  après,  en  une 
figure  modelée  ou  peinte  également  dans  une  journée,  et  qui  motive 
un  classement  d'admission.  L'entrée  en  loges  est  fixée  à  la  fin  de 
juin.  Peintres  et  sculpteurs  reçoivent,  cette  fois,  un  sujet  différent 
qu'ils  ont  trois  mois  pour  exécuter  et  le  concours  est,  finalement, 
jugé  en  septembre. 

Au  premier  essai  pour  1809,  48  peintres  prennent  part,  et 
9  statuaires.  Une  scène  d'histoire  leur  est  proposée  :  Alexandre 
buvant  la  médecine  préparée  par  son  médecin  Philippe.  Sept  concur- 
rents sont  déclarés  admissibles,  en  sculpture,  et  classés  comme  il 
suit  :  1er  Cortot,  qui  a  rallié  17  voix;  2e  Valois,  qui  en  a  obtenu  un 
égal  nombre;  3e  Rude,  qui  en  compte  14;  4e  Picard,  13;  5e  Cailhouet, 
12;  6e  et  7e  Le  Moyne  et  Michault,  chacun  8.  Le  procès-verbal  est, 
signé  par  Vincent,  Taunay,  Heurtier,  Grand-Mesne,  Duvivier,  Bervic 
Van  Spaendonck,  Roland,  Houdon,  Chalgrin,  Dejoux,  Peyre,  Joachim 
Le  Breton,  secrétaire  perpétuel  de  l'Académie,  et  Mérimée,  secré- 
taire de  l'Ecole. 

Le  1er  avril,  épreuve  d'admission  ou  de  la  figure  modelée.  Le 
jugement  en  est  rendu  dans  la  forme  ordinaire,  la  classe  des  Beaux- 
Arts  de  l'Institut  siégeant  dans  la  grande  salle  de  l'Ecole.  On  examine 
toutes  les  figures  pour  savoir  si  les  conditions  du  concours  ont  été 
respectées.  Le  président  pose  alors  la  question  d'usage  :  «  Y  a-t-il 
lieu  d'admettre  quelques-uns  des  élèves  au  concours  définitif?  »  La 
classe  répond  par  l'affirmative  à  l'unanimité,  et  la  liste  des  concur- 
rents statuaires  est  arrêtée  ainsi  :  1°  Cortot,  élève  de  Bridan; 
2°  Valois,  de  Chaudet;  3"  Picard,  de  Lemot;  4"  Le  Moyne,  de 
Dejoux;  5°  Michault,  de  Moitte;  6°  Cailhouet,  de  Roland;  7°  Rude,  de 
Cartellier.   Je  relève,  au  bas  du   procès-verbal,   les  signatures  de 

1.  J'ai  puisé  ces  renseignements  et  tous  ceux  qui  suivent  dans  les  registres  de 
délibérations  de  la  classe  des  Beaux-Arts,  conservés  au  secrétariat  de  notre  École 
nalionale  de  la  rue  Bonaparte. 
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Vincent,  président,  do  Moitto,  Heurtier,  Houdon,  Roland,  Jeuffroy, 
Van  Spaendonck,  Visconti,  Gossec,  Mérimée,  David,  Raymond, 
Taunay,  Bcrvic,  Dejoux  et  Le  Breton,  secrétaire  perpétuel. 

Dix  jours  après  (le  10  avril),  Rade  est  proclamé  second  au 
jugement  du  concours  des  places  pour  le  semestre  d'été.  Le  premier 
est  Wieckmann.  Viennent  ensuite  :  Rom  an,  3e;  Su 'u  in  ski,  4e;  Joua  n  in, 
5";  Michault,  etc.,  etc.  Le  27  avril,  il  doit  y  avoir  grande  joie  parmi 
les  élèves  de  Cartellier  :  ce  statuaire  est  l'un  des  candidats  présentés 
par  l'Académie  pour  remplacer  Boizot  en  qualité  de  professeur,  mais 
L'empereur,  à  qui  appartient  la  nomination,  choisit  Roland. 

Le  30  juin,  ouverture  du  grand  concours.  Les  sculpteurs  ont  à 
modeler  une  figure  en  ronde-bosse,  d'un  mètre  de  proportion  : 
ûfuriiis  méditant  sur  /es  ruines  tic  Carthage.  Au  cours  de  travail,  il 
advient  aux  logistes  peintres  et  graveurs  de  se  livrer  à  quelques 
folies,  de  casser  des  serrures,  de  salir  des  peintures,  d'endommager 
des  poêles,  d'enfoncer  la  porte  de  cabinets  contenant  des  effets  de 
professeurs  et  des  objets  de  l'École.  Le  ministre,  auquel  on  a  porté 
plainte,  fait  savoir  que,  désormais,  les  élèves  seront  responsables  des 
dégâts  commis  dans  les  loges.  Ace  message,  le  conseil  des  professeurs 
répond  qu'on  a  exagéré  les  dommages  et  qu'il  sied  d'user  d'indulgence, 
mais  qu'en  tout  cas,  les  frais  de  réparation  seront  supportés  par  les 
turbulents.  On  profite,  d'ailleurs,  de  la  circonstance,  pour  rédiger 
un  nouveau  règlement  de  police  intérieure  propre  au  temps  des 
concours. 

Les  sculpteurs  n'ont  été  pour  rien  dans  les  tumultes:  seulement, 
le  mécontentement  les  gagne.  Lorsqu'on  affiche,  au  fond  de  l'atelier, 
le  règlement  ministériel,  un  d'entre  eux  le  macule  de  terre  à 
modeler.  A  qui  reprocher  ce  manquement?  Roland,  professeur  en 
exercice,  interdit  la  salle  du  modèle  à  tous  les  élèves  de  sculpture 
avant  que  le  coupable  se  soit  dénoncé.  Celui-ci  ne  tarde  point  à 
avouer  sa  faute  :  c'est  un  nommé  Adam.  Il  sera,  par  mesure  disci- 
plinaire, exclu  de  l'atelier  jusqu'au  9  janvier  prochain  et  inscrit  sur 
la  liste  des  perturbateurs  placardés  sur  la  muraille,  à  la  vue  de  tous. 

Ce  n'est  que  le  30  septembre  qu'on  proclame  le  jugement  du 
concours.  Le  premier  prix  est  décerné  à  Cortot  (Jean-Pierre),  de 
Paris,  âgé  de  21  ans,  élève  de  Bridan  fils  ;  le  second  à  Rude 
(François),  de  Dijon,  —  Côte-d'Or,  —  âgé  de  24  ans,  élève  de 
Cartellier,  et  l'Institut  accorde,  par  surcroit,  une  médaille  d'encou- 
ragement à  Cailhouet  (Louis-Denis),  de  Paris,  âgé  de  18  ans  et  demi, 
élève  de  Roland.  Ont  signé  au  procès-verbal  :  Vincent,  président, 


ilfi 
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Joachim  Le  Breton,  secrétaire  perpétuel,  Raymond,  Dufourny, 
Jeuffroy,  Heurtier,  Chalgrin.B.  Duvivier,  Taunay,  Chaudet,  Gossec, 
Roland,  Dejoux,  Peyre,  Houdon,  Menageot,  David  et  Mérimée.  Ces 
mêmes  noms  revenant  sans  cesse  au  bas  des  délibérations  et  juge- 
ments, je  m'abstiendrai  de  les  répéter  par  la  suite. 

Par  une  rare  bonne  fortune,  le  morceau  de  concours  de  Rude  n'a 
pas  été  détruit  et  je  l'ai  reconnu,  à  Dijon,  parmi  beaucoup  de  gravats, 
dans  un  grenier  de  l'École  des  Beaux- Arts.  Comment  et  quand  ce 
Marins  à  Carthage  a-t-il  échoué  là?  C'est  un  problème  qu'il  ne  m'a 
pas  été  donné  d'éclaircir.  On  prenait,  à  Dijon,  cette  vieille  académie 
poudreuse  pour  une  étude  de  jeunesse  du  grand  statuaire,  exécutée 
sous  les  yeux  de  Devosge;  mais  le  sujet,  le  style,  la  proportion  de  la 
figure  m'ont,  tout  de  suite,  mis  en  garde  contre  l'opinion  courante 
et,  m'étant  ouvert  de  mes  doutes  à  M.  Dameron,  professeur  de 
sculpture  à  l'École  dijonnaise,  il  a  fait  cette  remarque  que  «  la 
statue  est  moulée  en  plâtre  de  Paris  alors  qu'au  commencement  du 
siècle  on  ne  pouvait  se  procurer,  en  Bourgogne,  que  du  plâtre  com- 
mun ».  Voici  donc  l'origine  de  l'oeuvre  dûment  établie  et  voilà  où  en 
était,  en  1809,  l'un  des  maîtres  qui  devait  jeter  sur  l'art  français  un 
si  vif  éclat.  Je  puis  assurer  qu'il  avait  des  progrès  à  faire! 

Le  proscrit  de  Sylla  est  représenté  sous  les  traits  d'un  vieillard, 
front  ridé,  nez  serré,  cheveux  courts  et  emmêlés,  barbe  moutonneuse, 
assis  sur  un  débris  d'architecture  et  regardant  le  vide,  en  proie  à  sa 
rêverie  amère.  Pour  tout  vêtement,  il  n'a  qu'un  manteau  qui  tombe 
de  son  épaule  droite.  Son  poing  gauche  se  crispe  en  s'appuyant  à  la 
pierre;  le  bras  droit  se  relève  clans  un  geste  de  théâtre  qui  veut 
attester  le  néant  de  la  vie.  Sous  la  jambe  droite,  allongée  à  demi, 
se  dissimule  le  casque  à  chenille  posé  à  terre,  ainsi  qu'un  tronçon 
d'épée,  et  la  gauche  se  replie  légèrement  en  arrière,  très  académi- 
quement.  Je  n'empêche  personne  d'entrevoir  ici  des  recherches 
d'expression,  poursuivies  par  de  grossiers  moyens.  Le  goût  des 
accessoires  significatifs  que  Rude  aura  toujours,  se  marque,  à  la 
rigueur,  par  le  casque  et  le  glaive  brisé  et  l'on  est  libre  de  penser  au 
petit  chapeau  et  à  l'épée  du  Bonaparte  de  Fixin.  Mais  quelle  exécution 
pauvre  et  conventionnelle!  Quelle  absence  de  particularité!  Rude  est 
en  passe  de  se  banaliser  tout  à  fait  à  l'École  parisienne. 

11  n'est  plus  fait  mention  du  jeune  artiste,  sur  les  registres 
officiels,  que  le  S  février  1810,  à  propos  du  concours  de  tête  d'expres- 
sion au  concours  Caylus,  institué  à  la  fois  pour  les  peintres  et  les 
statuaires.   Le  thème   proposé  par  le  peintre  Barthélémy  est  :  la 
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Douleur  morale.  Michel  Martin  Drolling,  âgé  de  23  ans,  élève  de 

David,  obtient  le  prix,  niais  l'Académie  décerne,  en  même  temps, 
deux  accessits  :  le  premier  à  Esprit-Aimé  Libour,  peintre,  de  Laval, 
—  Mayenne  —  et  le  second  à  notre  Dijonnais.  Le  (ils  du  poèlier  a 
juré  de  moissonner  des  palmes  :  Laissez-le  taire,  il  en  moissonnera. 

Nous  le  voyons,  le  20  mars  suivant,  au  nombre  des  dix  sculpteurs 
qui  font  l'esquisse  d'essai  pour  le  grand  concours  :  «  Orphée  descen- 
dant aux  enfers  pour  chercher  Eurydice  ».  La  liste  des  élèves  admis 
à  la  deuxième  épreuve  est  constituée  de  la  sorte,  par  voie  de  scrutin 
individuel  :  Valois,  élève  de  Chaudet;  Cailhouet,  élève  de  Roland; 
P.-J.  David  (d'Angers),  élève  de  Roland;  Jouanin,  de  Chaudet;  Van 
Geel,  de  Roland;  Auguste,  de  Lemot;  Roman  et  Rude,  de  Cartellier. 
A  l'épreuve  d'admission,  le  30  mars,  Rude  est  classé  au  second  rang, 
après  Valois,  et  l'on  entre  en'  loge,  le  30  juin,  pour  évoquer  le 
Lacédémonien  Othriadès.  Par  une  bizarre  coïncidence,  le  même  sujet  a 
été  donné  au  concours  pour  le  prix  de  Rome,  à  Dijon,  en  1784,  la 
propre  année  de  la  naissance  de  notre  sculpteur,  mais  avec  une 
variante  :  L'Athénien  Othriadès  meurt  en  érigeant  un  trophée  île  la 
victoire.  Au  demeurant,  que  ce  Grec  fût  d'Athènes  ou  de  Lacédé- 
mone,  le  concours  de  1810  est  jugé  le  29  septembre.  Jules  Robert 
Auguste,  de  Paris,  âgé  de  21  ans,  est  le  lauréat  du  premier  prix  et 
David  (d'Angers)  reçoit  le  second. 

Le  jour  même  où  les  concurrents  se  sont  mis  au  travail,  une 
communication  assez  grave  a  été  faite  à  la  classe  des  Beaux-Arts  de 
la  part  du  ministre  ;  «  Les  élèves  ne  seront,  désormais,  envoyés  en 
Italie  qu'une  année  après  leur  récompense,  jusqu'à  ce  que  le  déficit 
existant  à  l'Académie  de  Rome  soit  comblé.  »  On  craint  qu'une  telle 
disposition  ne  décourage  les  jeunes  artistes  et  le  conseil  de  l'Ecole 
assure  qu'on  pourrait  trouver  d'autres  moyens  d'équilibrer  le  budget. 
Il  ne  semble  pas  que  l'administration  ait  tenu  le  moindre  compte  de 
ces  remontrances.  Les  complications  budgétaires  s'aggravent  de  jour 
en  jour,  les  nécessités  militaires  absorbant  toutes  les  ressources  du 
pays.  Depuis  le  21  septembre  1807,  les  grands-prix  sont  exemptés  du 
service  des  armées1.  C'est  bien  le  moins,  selon  l'avis  du  ministre, 
qu'ils  attendent  avec  patience  leur  ordre  de  départ  pour  Rome... 

Pour  la  troisième  fois,  Rude  concourt  en  1811.  Stouf.  professeur 
en  exercice,  dicte,  le  1er  mars  au  matin,  l'argument  du  concours  : 

1.  Letlre  de  Lacuée,  conseiller  d'État,  directeur  général  des  revues  et  de  la 
conscription  militaire,  mentionnée  au  registre  des  délibérations  de  la  classe  des 
Beaux-Arts. 
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haïe  annonce  au  roi  Ézéchias  sa  mort  prochaine.  Notre  sculpteur  est 
classé  premier;  mais,  à  la  seconde  épreuve,  il  recule  au  troisième 
rang  et  voici  l'ordre  d'entrée  en  loges  :  1°  P.-.T.  David  ('d'Angers); 
2°  Louis  Van  Geel,  de  Malines;  3°  Rude;  4°  Cailhouet;  5°  Petitot.  Le 
26  juin,  les  logistes  commencent  à  modeler,  en  bas-relief,  Épami- 
nondas  après  la  bataille  de  Mantinêe,  et,  lorsqu'on  proclame  les  résultats, 
le  28  septembre,  la  première  palme  est  réservée  à  David  et  la 
seconde  à  Van  Geel,  de  Malines  (département  des  DeuxrNèthes),  âgé 
de  22  ans. 

Qu'on  veuille  bien  retenir  le  nom  de  ce  lauréat;  nous  nous  heur- 
terons bientôt  à  Jean-Louis  Van  Geel,  en  Belgique. 

Loin  de  se  décourager,  Rude  figure,  le  2  février  1812,  parmi  les 
13  peintres  et  les  4  statuaires  qui  se  disputent  le  prix  Caylus  pour  la 
tête  d'expression.  C'est  Lemot  qui  préside  au  concours  et  qui  fournit 
le  thème  :  l'Attente  mêlée  de  crainte.  Pour  le  coup,  la  chance  sourit  à 
l'ancien  élève  de  Devosge.  A  lui  le  prix  unique.  Une  mention  hono- 
rable est  accordée  à  Louis-Philippe  Maris,  peintre,  né  à  Versailles, 
âgé  de  27  ans. 

Le  concours  pour  le  prix  de  Rome,  en  cette  même  année  1812, 
s'ouvre  le  16  mars  par  la  composition  préliminaire  :  Chrijsès,  grand 
prêtre  d'Apollon,  vient  redemander  sa  fille  au  camp  des  Grecs  (Iliade, 
chant  I).  —  François  Rude  est  classé  premier,  avant  après  lui  Van 
Geel,  Cailhouet,  Petitot,  Pradier,  Schey,  Seurre,  Massa,  Vauthier, 
Roman,  etc.,  etc.  A  l'admission  définitive,  le  28  mars ^  l'élève  de 
Cartellier  conserve  sa  place  en  tête  de  la  liste  modifiée  de  cette  façon  : 
1°  François  Rude  :  2°  Louis  Van  Geel;  3°  Cailhouet;  4°  Pradier, 
élève  de  Lemot;  5°  Massa;  6°  Roman,  etc.  Le  sujet  choisi  est  :  Aristée 
déplorant  la  perte  de  ses  abeilles.  Du  24  juin  au  24  septembre,  les  con- 
currents s'efforcent  de  leur  mieux.  Le  26,  l'Académie  décerne  le 
premier  prix  à  Rude,  le  second  à  Roman  et  deux  médailles  d'encou- 
ragement à  Massa  et  à  Pradier.  L'œuvre  du  lauréat  est  considérée 
comme  très  brillante.  Cependant ,  trente  ans  plus  tard ,  au  retour 
d'un  voyage  en  Italie,  le  grand  artiste  ne  pourra  voir  sans  mépris 
l'académique  manifestation  de  sa  jeunesse,  et,  pris  de  soudaine  colère 
au  souvenir  du  mauvais  enseignement  de  l'École,  il  brisera  sa  statue. 
N'ayons  garde  de  devancer  les  choses.  Rude,  pour  le  quart 
d'heure,  se  sent  une  vive  joie  au  cœur  de  son  triomphe  et  s'applaudit 
de  sa  persévérance.  Que  ne  lui  est-il  permis  de  se  mettre  en  route 
sans  tarder?  Il  brûle  d'admirer  les  chefs-d'œuvre  dont  tous  les  échos 
du  monde  célèbrent  la  splendeur.  Mais,  loin  de   se  relâcher,  les 
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proscriptions  ministérielles  deviennent  de  plus  en  plus  rigoureuses. 
Ce  n'est  pas  avant  douze  mois  qu'il  obtiendra  son  ordre  de  départ, 
si  tant  est  qu'aucun  empêchement  nouveau  De  surgisse.  Le  directeur 

général  des  Musées  ne  lui  laisse  guéri;  d'illusion  à  cet  égard  et 
l'invite  à  se  faire  une  bourse  de  voyage,  à  tout  événement,  pour 
visiter  la  Péninsule  à  son  gré.  Le  lauréat  reprend  donc  immédia- 
tement les  obscures  besognes  qui  le  font  vivre,  résigné,  pour  un  temps 
encore,  à  servir  de  manœuvre  aux  sculpteurs  en  renom. 


VIII. 

Essayons  de  reconstituer  l'existence  du  jeune  Dijonnais  à  Paris, 
durant  ses  années  d'école.  Très  pauvre,  nous  savons  qu'il  a  vécu  très 
pauvrement,  mais  avec  une  dignité  stricte  et  simple,  du  produit  de 
véritables  travaux  d'ouvrier.  Où  loge-t  il?  —  Sans  doute  en  quelque 
chambrette,  sous  un  toit,  dans  les  parages  du  Luxembourg,  d'où  il 
sort  le  matin  de  bonne  heure,  où  il  rentre  seulement  à  la  nuit  et  où 
il  trouve  moyen  de  lire  et  même  de  dessiner  à  la  chandelle.  Que 
lit-il?  —  Des  manuels  que  l'on  publie  sur  la  doctrine  plastique  des 
anciens,  telle  qu'on  l'interprète  depuis  Sulzer,  et  l'Encyclopédie;  le 
Télémaque  de  Fénelon,  conception  dont  il  est  charmé;  le  Voyage  du 
jeune  Anacharsis  en  Grèce,  de  Barthélémy,  peinture  approximative  de 
la  vie  particulière  et  sociale  des  Grecs;  les  Honnîtes  illustres,  de 
Plutarque,  évocations  héroïques  qui  le  transportent;  les  Métamor- 
phoses d'Ovide,  fabuleuses  inventions  d'une  poésie  souvent  propice  à 
la  sculpture;  et,  par-dessus  tout,  V Iliade,  d'Homère,  l'objet  de  son 
admiration  fervente,  son  livre  de  chevet,  dont  il  disait  volontiers,  à 
l'exemple  de  son  devancier  Bouchardon  :  «  Quand  je  lis  ces  pages 
sublimes,  je  me  sens  haut  de  vingt  coudées.  »  C'est  là  tout  le  cercle 
de  ses  lectures,  à  peine  élargi  depuis  Dijon,  à  peine  destiné  à  s'élargir 
par  la  suite,  mais  plein  d'intarissable  joie  pour  sa  candeur.  Si  les 
feuilles  de  croquis  de  l'artiste,  en  ces  lointaines  années,  nous  étaient 
parvenues,  nous  ne  manquerions  pas  d'y  reconnaître  les  épisodes  de 
ses  auteurs  favoris  traduits,  commentés  de  toute  manière.  Les  bas- 
reliefs  que  Rude  exécutera,  pendant  la  Restauration,  au  château  de 
Tervueren ,  près  Bruxelles,  Y  Éducation  d'Achille  et  la  Chasse  de 
Méléagre,  en  sont  évidemment  sortis. 

Délicat  de  cœur  comme  nous  le  connaissons,  que  de  fois  le  jeune 
homme  doit  laisser  fuir  ses  songeries  du  côté  de  sa  ville  natale,  de 
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«es  proches,  de  ses  bienfaiteurs!  Vieillard,  il  avouera  que  l'image  de 
la  petite  Sophie  Frémiet,  avenante  et  bonne,  avec  ses  cheveux  noirs 
lustrés,  ses  yeux  vifs,  ses  lèvres  où  voltigent  de  gais  sourires,  a 
constamment  hanté  sa  solitude,  encore  qu'il  l'eût  laissée  presque  en 
enfance  '  et  qu'il  n'eût  même  pas  rêvé  de  s'unir  à  la  fille  d'un  con- 
trôleur, —  lui,  fils  d'ouvrier!  —  Quel  regret  qu'il  ne  nous  reste  rien 
de  sa  correspondance  de  jeunesse!  Si  brèves,  si  réservées,  si  rares 
même  qu'aient  été  ses  lettres  (car  François  eut  de  tout  temps  une 
étrange  timidité  à  écrire),  quelque  chose  y  transpirait*  nécessaire- 
ment, de  ses  projets,  de  ses  secrets  désirs.  Ce  qui  lui  revient  de  Dijon 
et  des  siens,  est  fait,  par  contre,  pour  l'attrister.  La  liquidation  des 
biens  de  sa  mère,  l'hoirie  paternelle  étant  abandonnée  aux  créan- 
ciers, a  été  longue  et  difficile  au  delà  de  l'imaginable  et  M.  Frémiet, 
muni  de  ses  pleins  pouvoirs,  en  a  fort  malaisément  retiré  pour  lui 
une  somme  de  799  fr.  19  centimes,  reçue  le  2  mars  1810  3.  Vers  la 
même  époque,  la  sœur  aînée  du  sculpteur,  Françoise,  quitte  Dijon 
quasi  à  l'improviste  et  arrive  à  Paris  pour  y  vivre  en  ouvrière. 
François  s'étonne  et  s'afflige  d'une  détermination  qu'il  ne  comprend 
pas,  qu'il  ne  saurait  approuver  et  dont  on  lui  cache,  au  fond,  les  vrais 
mobiles.  Il  s'est  produit,  en  effet,  dans  sa  famille,  de  ces  événements 
qu'on  n'avouepas  sans  hésiteràun  homme  d'honneur  :  le  19  avril  1809, 
Christine,  sa  sœur  cadette,  a  mis  au  monde  une  fille  illégitime  appelée 
Pauline,  et,  le  26  décembre  suivant,  un  fils  naturel  est  né  à  Françoise, 
auquel  le  prénom  d'Alexandre  a  été  donné.  Nous  aurons  à  revenir 
plus  loin  sur  ces  mélancoliques  histoires  —  sur  la  seconde  notam- 
ment. Voici,  d'autre  part,  qu'une  nouvelle  douloureuse  est  transmise 
à  l'artiste,  de  l'hôpital  d'Hemixhem,  près  d'Anvers,  où  le  26  décem- 
bre 1811 ,  la  fièvre  a  emporté  son  frère  Antoine,  canonnier  de  marine, 
en  sa  vingt-septième  année.  Quatre  jours  avant,  a  succombé,  à  Dijon, 
l'excellent  M.  Devosge,  pleuré  et  honoré  de  tous  et  qui  a  tant  aimé 
François  Rude3.  Les  chagrins  s'abattent  ainsi  sur  le  jeune  homme; 

1.  Elle  était  née  à  Dijon,  le  28  prairial  an  V  (16  juin  1797). 

2.  Pièce  communiquée  par  M.  Joseph  Dietsch,  de  Dijon. 

3.  François  Devosge  avait  épousé,  en  1 764,  Marie  Saintpère,  fille  de  Claude 
Sainlpère,  sculpteur  à  Dijon.  Il  en  eut  trois  fils,  Charles,  Anatole  et  François,  dont 
le  second  lui  survécut  seul,  et  lui  succéda  dans  la  direction  de  l'École.  On  grava  sur 
la  tombe  du  bienfaiteur  des  artistes  dijonnais  l'inscription  qui  suit  :  Ci-gît 
François  Devosge,  né  à  Grag,  le  25  janvier  1732,  décédé  à  Dijon  letl  décembre  1811. 
Fondateur  et  professeur  de  l'École  de  dessin,  peinture  et  sculpture  de  Dijon,  il  a 
fait  prospérer  les  arts  dans  cette  ville  pendant  VI  ans.  Ses  grands  talents,  ses  utiles 
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mais,  en  vérité,  ils  ne  l'abattent  point.  Son  courage  grandit  aux 
mauvaises  heures  et  il  continue  sa  route,  intraitable  de  droiture, 
exemplaire  de  fermeté. 

Chaque  jour,  de  bon  matin,  François  se  rend  à  l'atelier  où  son 
labeur  l'appelle.  Il  y  déjeune  à  petits  frais,  de  provisions  achetées 
dans  le  voisinage;  puis,  s'il  est  de  loisir,  s'en  va  modeler  d'après 
nature  aux  Quatre-Nations.  Trop  rarement,  il  lui  est  possible  de  payer 
des  modèles  pour  faire  des  recherches  de  mouvement  ;  mais,  lorsqu'il 
en  tient  un  par  occurrence,  le  bienveillant  Cartellier  lui  abandonne 
le  cabinet  attenant  à  son  atelier  de  la  Sorbonne.  C'est  dans  ce  réduit 
qu'il  a  fait,  suivant  l'apparence,  les  bustes  de  la  famille  Ternaux  et 
le  buste  de  M.  Feuchot  ',  les  seules  commandes  personnelles  qui  lui 
soient  échues,  à  Paris,  au  cours  de  ses  années  d'apprentissage.  Le 
soir,  il  dine  avec  ses  camarades,  Roman,  Petitot,  Ramey,  dans  une 
pension  infime,  retentissante  d'éternelles  discussions  d'art  et  de 
dithyrambes  en  l'honneur  de  Napoléon,  idole,  à  ce  moment,  des  jeunes 
artistes,  presque  autant  que  des  jeunes  soldats.  A  certains  jours  de 
fête,  Cartellier  l'admet  dans  son  intérieur.  Parfois  aussi,  revêtu  de 
ses  meilleurs  habits,  il  va  voir  Denon  au  Louvre,  en  ce  Louvre  où  le 
courtisan  s'élève  au-dessus  de  lui-même,  formant  et  ordonnant  ces 
superbes  Musées  qu'il  saura  défendre  énergiquement  contre  toutes 
les  attaques.  Peut-être  a-t-il  rencontré,  auprès  du  surintendant,  le 
savant  Éméric  David,  chargé,  en  ce  temps-là,  de  la  rédaction  des 
catalogues  et  dont  les  études  sur  la  sculpture  auront  grande  influence 
sur  son  esprit.  L'a-t-on  présenté  à  Crétet,  ministre  de  l'intérieur, 
ancien  cultivateur  de  la  Côte-d'Or,  l'un  des  réorganisateurs  de  l'Ecole 
dijonnaise  après  la  Révolution?  J'en  doute3.  Pour  le  peintre  des 
Horaces,  le  maître  le  plus  en  vue  de  cette  période  et  le  despote  classi- 
que par  excellence,  il  est  certain  que  Rude  l'a  admiré  de  loin  et  non 

services  et  son  zèle  généreux  lui  ont  mérité  la  reconnaissance  des  amis  des  ails  ri 
la  vénération  publique.  Tous  les  gens  de  bien  citeront  sans  cesse  la  pureté  de  ses 
mœurs,  la  droiture  de  son  caractère  et  la  bonté  de  son  cœur. 

1.  Le  buste  de  M.  Feuchot  appartient  aujourd'hui  à  M.  Pihan,  12,  avenue 
d'Antin.  Style  et  facture  de  l'époque  impériale. 

2.  Emmanuel  Crétet  mourut  à  Auleuil  le  28  novembre  1809,  âgé  de  72  ans, 
ayant,  depuis  plusieurs  mois,  quitté  le  ministère  à  cause  du  délabrement  de  sa  santé. 
Par  une  étrangeté  qui  caractérise  admirablement  l'époque,  Crétet,  d'origine 
savoyarde  et  protestant  de  religion,  attiré  dans  la  Côte-d'Or  parla  vente  des  biens 
du  clergé  et  acquéreur  de  la  célèbre  Chartreuse  de  Champmol-lès-Dijon,  titré  même 
par  Napoléon  «  comte  de  Champmol  »,  fut  l'un  des  plus  actifs  négociateurs 
du  Concordat  qui  rétablit  le  culte  catholique  en  France. 

xxxviii.  —  2e  période.  16 
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connu.  La  tradition  nous  montre  le  lauréat  de  1812  sous  les  dehors 
d'un  garçon  brun,  les  traits  un  peu  forts,  la  lèvre  ornée  de  mousta- 
ches, le  corps  ramassé,  actif,  assez  causeur,  d'humeur  égale  et  belle, 
mais  sérieux  d'esprit  et,  dans  le  fond,  ne  tenant  qu'à  son  art  :  au 
demeurant,  l'homme  le  plus  désintéressé  du  monde.  En  de  semblables 
portraits,  la  tradition  ne  peut  mentir. 


IX. 


Nous  avons  vu  Rude  entrer  dans  le  groupe  des  sculpteurs  de  la 
Colonne,  nous  avons  enregistré,  au  passage,  l'enthousiasme  des 
ateliers  pour  le  grand  soldat  couronné.  François  Rude  sculptera, 
un  jour,  au  versant  d'un  coteau  de  Bourgogne,  l'image  du  tragique 
dominateur  qui  a  tant  passionné  ceux  de  son  âge.  Il  est  essentiel 
d'étudier  d'un  peu  plus  près  la  situation  des  artistes  et  les  disposi- 
tions du  pays  vis-à-vis  de  l'Empire. 

Lord  Holland  rapporte,  dans  ses  Souvenirs,  un  mot  original  et 
profond  de  Bonaparte  sous  le  Directoire  :  «  Ceci  ne  peut  durer.  Ces 
directeurs  ne  savent  rien  faire  pour  l'imagination  de  la  nation.  » 
Voilà,  tout  crûment,  la  maxime  impériale  et  l'explication  la  meilleure 
du  prestige  napoléonien.  Dès  ses  commencements,  et  par  une  suite  de 
coups  d'éclat  inattendus  et  très  divers,  Napoléon  s'est  emparé  de 
l'imagination  nationale.  En  Italie,  en  Egj^pte,  des  rayonnements  de 
légende,  des  mirages  de  féeries  ont  illuminé  ses  premières  batailles. 
En  France,  il  s'est  manifesté  comme  le  sauveur  providentiel.  La 
religion  est  par  terre,  il  la  relève;  les  consciences  tremblent,  il  les 
rassure;  la  loi  de  jadis  n'a  plus  de  force,  il  dicte  un  code  approprié  aux 
besoins  nouveaux;  les  intérêts  vacillent,  il  les  raffermit.  Les  uns  lui 
savent  gré  d'être  une  toute-puissance  issue  de  la  Révolution ,  les  autres 
lui  sont  reconnaissants  de  reconstituer  la  hiérarchie  générale.  Habile 
à  profiter  de  la  vanité  humaine,  il  tire  de  l'armée,  de  l'administration, 
de  la  bourgeoisie,  une  noblesse  sans  passé  qu'il  oppose  à  l'ancienne  et 
qu'il  ne  ferme  point.  Peu  importent  les  précédents  !  On  n'en  a  cure. 
Des  conventionnels  même  sont  anoblis.  Dans  l'immense  poussée 
sociale,  dans  le  tourbillon  vertigineux  des  faits,  tout  le  monde  peut 
aspirer  à  tout  et  tout  espérer.  Des  sous-lieutenants  deviennent 
maréchaux;  des  gens  de  rien  deviennent  ministres  et  se  voient  bom- 
bardés barons  et  comtes,   sinon  ducs  et  princes.    «  Les  Français 


FRANÇOIS   RUDE.  12:5 

aiment  l'égalité,  dit  l'Empereur;  ils  se  moquent  de  la  liberté'.  » 
Toute  .sa  politique  intérieure  est  basée  sur  ce  principe.  En  même  temps 
qu'il  se  concilie  les  bourgeois,  il  remplit  l'Europe  de  son  nom,  il  est 
partout,  il  accommode  ses  guerres  en  spectacles  frappants  pour  les 
artistes,  il  bouleverse  les  royaumes,  il  tient  l'orgueil  français  en 
haleine  par  de  continuelles  surprises,  d'incessants  bulletins  de 
triomphe,  des  Te  Deurn  dans  les  cathédrales,  des  revues  éclatantes  au 
son  des  fanfares,  au  fracas  de  l'artillerie.  Tant  de  grandeur  émer- 
veille les  peintres,  les  sculpteurs,  les  poètes  et  l'on  affirme  que  César 
est  sensible  à  Tbommage  de  ces  privilégiés  qui  éternisent  la  gloire. 
Observons  que  cet  hommage  lui  est  venu  tout  spontanément,  au 
premier  coup  de  soleil  de  son  génie,  avant  qu'il  ait  pu  le  rechercher 
et  même  le  désirer.  Louis  David,  le  collègue  de  Robespierre,  le 
peintre  de  Marat,  se  plait  à  rappeler  qu'au  centenaire  de  Lodi,  saisi 
d'admiration  pour  le  vainqueur,  il  lui  a  témoigné,  par  lettre,  son  désir 
de  «  retracer  celle  action  d'éclat  sur  la  toile  »  et  demandé  un  «  dessin  tirs 
lieux  où  elle  s'est  passée  ».  Un  peu  plus  tard,  le  général,  informé  par 
Gros  des  embarras  de  l'artiste  aux  prises  avec  la  réaction,  lui  dépèche 
son  aide  de  camp  Julien  pour  lui  proposer  un  asile  à  l'ombre  de  ses 
drapeaux,  dans  l'Italie  conquise;  mais  la  première  avance  flatteuse  a 
été  faite  par  David  à  Bonaparte  et  non  par  Bonaparte  à  David.  Au 
surplus,  à  sa  rentrée  à  Paris,  le  brillant  capitaine  souhaitera  voir  au 
plus  tôt  l'auteur  des  Horaces,  le  fera  inviter  à  dîner  avec  lui  chez 
Lagarde,  secrétaire  du  Directoire,  l'entretiendra  longuement  dans 
une  embrasure  de  fenêtre  et  le  fera  asseoir  à  sa  propre  place  —  à  la 
place  d'honneur.  On  se  doute  de  l'effet  de  ces  anecdotes  dans  les 
ateliers,  où  le  grand  Corse  est  déjà  populaire.  Lorsque  le  peintre  de 
Brulus,  des  Sabines  et  de  Léonidas,  dessinant  son  profil  devant  ses 
élèves,  lui  trouve  une  beauté  «  antique  »  et  s'écrie  :  «  Bonaparte, 
voilà  mon  héros  !  »  il  semble  parler  au  nom  de  son  époque.  Personne 
qui  ne  veuille  au  moins  entrevoir  le  signataire  du  traité  de  Campo- 
Formio!  On  s'écrase  au  banquet  qui  lui  offre  le  Corps  législatif  au 
Muséum.  On  l'attend  la  moitié  de  la  nuit  dans  une  multitude  de  bals 
et  de  soirées,  où  il  ne  daigne  pas  paraître.  On  s'enivre  de  sa  célébrité  : 
il  est  le  seul  objet  des  conversations.  Une  des  plus  belles  Parisiennes 
du  temps,  Mme  Méchin,  va  jusqu'à  soupirer,  comme  en  extase  : 
«  Enfin,  j'ai  vu  le  général  Bonaparte;  je  lui  ai  touché  le  coude  ».  C'est  la 
fièvre  de  l'universelle  admiration  dans  tout  son  ardeur2. 

•1.  Cf.  Lord  Holland,  Souvenirs. 
2.  Cf.  E  J.  Delécluze,  ouvrage  cité. 
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Mais  l'émerveillement  du  début  se  prolonge  pour  les  artistes 
bien  après  l'heure  de  la  mode.  Napoléon  tend  à  ressusciter  Louis  XIV, 
fonde  l'Université,  relève  l'Académie,  institue  des  conseils  de  toute 
sorte.  Pas  une  de  ses  conceptions  qui  ne  soit  grandiose!  Veut-il 
embellir  à  Paris,  il  commence  à  dégager  et  à  restaurer  le  Louvre, 
achève  la  Madeleine  et  le  Panthéon,  dresse  la  colonne  de  la  Grande- 
Armée,  bâtit  la  Bourse  sur  l'emplacement  du  couvent  des  Filles 
Saint-Thomas,  complète  le  Palais-Royal,  construit  l'Arc  de  Triomphe 
du  Carrousel  et  celui  de  l'Etoile,  médite  des  fontaines  monumentales, 
des  palais  somptueux,  des  casernes  d'un  noble  aspect,  des  édifices 
magnifiques  '. 

En  vue  de  développer  les  arts,  il  commande  que  tous  les  chefs- 
d'œuvre  des  pays  conquis  soient  portés  au  Louvre;  il  crée  des  récom- 
penses décennales;  il  accorde  l'exemption  du  service  militaire  aux 
lauréats  du  prix  de  Rome;  il  distribue  des  décorations,  des  pensions, 
des  titres,  que  sais-je?...  Aussi  les  peintres  et  les  sculpteurs  s'em- 
ploient-ils assidûment  à  son  apothéose,  d'exposition  en  exposition. 
Voyez  le  Salon  de  1808  —  le  Salon  du  premier  concours  décennal  — 
ouvert  le  24  octobre,  second  anniversaire  de  la  bataille  d'Iéna  :  des 
compositions  par  douzaines  y  exaltent  Napoléon.  C'est  en  peinture, 
par  exemple  :  S.  M.  l'Empereur  recevant  à  Berlin  MM.  les  députés  du 
Sénat,  après  la  bataille  d'Iéna,  de  Barthe;  l'Empereur  passant  à  l'isthme 
de  Suez  et  visitant  les  fontaines  de  Moïse,  de  Barthélémy;  le  Retour  de  la 
Grande-Armée,  de  Dabos  ;  le  Couronnement  de  l'Empereur,  de  David;  le 
Triomphe  de  l'Empereur,  d'Evariste  Fragonard;  l'Empereur  dans  son 
intérieur,  de  Garnier;  l'Allocution  de  l'Empereur  à  ses  troupes,  de  Gau- 
therot;  la  Bataille  d'Austerlitz,  de  Gérard;  la  Clémence  de  l'Empereur 
à  Berlin,  de  M"*  Gérard;  la  Bataille  d'Iéna,  de  Gros;  l'Empereur  par- 
donnant aux  récoltés  du  Caire,  de  Guérin;  le  Bivouac  de  l'Empereur  en 
Moravie  avant  AusterUlz,  de  Le  Jeune;  le  76e  de  ligne  retrouvant  des 
drapeaux  français  à  l'arsenal  d'Inspruck,  de  Meynier;  Napoléon  au 
tombeau  de  Frédéric,  de  Ponce  Camus;  l'Entrée  de  Napoléon  à  Munich, 
de  Nicolas-Antoine  Taunay...  La  sculpture  ne  marque  pas  moins  de 
zèle  :  voici  le  buste  colossal  de  Napoléon,  par  Delez;  le  Napoléon 
protégeant  la  religion,  de  Duret;  S.  M.  Empereur  et  Boi,  d'Espercieux; 
les  bustes  de  l'Empereur  et  de  l'Impératrice,  par  Houdon,  et  le  buste 
de  l'Empereur  par  Massa.  Il  n'est  pas  jusqu'à  l'architecture  qui 
n'apporte  son  témoignage  sous  la  forme  d'un  «  Projet  de  monument 

i.  Cf.  De  Bausset,  Mémoires  de  l'intérieur  du  Palais. 
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ù  ériger  à  la  gloire  de  S.  M.  l'Empereur  »,  par  Camille  Le  Bossu  '. 
Je  veux  bien  qu'il  faille  faire  mettre  une  part  de  cetle  production 
césarienne  sur  le  compte  des  commandes,  voire  une  autre  sur  le 
compte  de  la  courtisanerie,  mais  un  mouvement  si  soutenu  et  si 
général  ne  s'expliquerait  pas  sans  la  sincérité  du  plus  grand  nombre. 
François  Rude,  fixé  à  Paris  depuis  1807  et  dès  longtemps  ébloui  de 
l'astre  impérial,  a  tout  naturellement  subi  les  impressions  de  son 
milieu  et  s'est  développé  dans  le  même  sens  que  ses  camarades. 

Ce  n'est  guère  qu'à  partir  de  1812  que  le  dégrisement  s'annonce 
de  tous  côtés.  Cette  année-là,  175,000  Français  ont  passé  le  Niémen. 
Toujours  des  levées  d'hommes  et  des  accroissements  d'impôts!  On 
ne  se  dissimule  plus  que  nos  étonnantes  victoires  sont  plus  que 
chèrement  payées.  En  1813,  400,000  conscrits  franchissent  le  Rhin, 
puis,  à  l'automne,  790,000  hommes  sont  encore  appelés  sous  les 
armes  2.  «  Votre  armée  n'est-elle  pas  formée  par  un  appel  de  classe 
anticipé,  dit  Metternich  à  Napoléon?  J'ai  vu  vos  soldats;  ce  sont  des 
enfants...  Et  quand  la  génération  enlevée  par  un  appel  anticipé  aura 
disparu,  appellerez-vous  de  même  la  classe  suivante?  »  Napoléon 
s'irrite  de  ce  langage  :  «  Vous  n'êtes  pas  militaire,  répond-il... 
Sachez  qu'un  homme  comme  moi  se  soucie  peu  de  la  vie  d'un  million 
d'hommes  3.  »  Hélas!  Il  n'en  a  que  trop  donné  la  preuve.  En  bien  des 
endroits  les  champs  demeurent  en  friche,  faute  de  cultivateurs  et 
faute  de  chevaux.  Maintenant,  des  colonnes  mobiles  poursuivent  les 
réfractaires  cachés  dans  les  bois  et  l'on  installe  des  garnisaires  chez 
leurs  parents.  Arrêt  des  travaux  publics;  faillites  multipliées;  tran- 
sactions nulles;  rentes  sur  l'Etat  tombées  presque  à  rien;  taxes 
écrasantes  sur  toutes  les  denrées;  retenue  de 25  0/0  sur  les  appointe- 
ments et  pensions  non  militaires  :  autant  de  traits  de  la  situation  *. 
Rares  sont  les  maisons  où  le  malheur  n'est  pas  entré.  Partout  l'on 
pleure.  Miot  de  Melito,  l'un  des  commissaires  envoyés  par  le  maitre 
dans  les  provinces,  pendant  les  Cent-Jours,  pour  se  renseigner  et  le 
renseigner  sur  l'état  des  esprits,  le  lui  dira  sans  ménagement  :  à 
force  d'avoir  pris  les  enfants,  il  a  contre  lui  toutes  les  mères.  Les 
femmes  le  haïssent;  on  a  peine  à  les  contenir.  Et  puis,  on  sent 
qu'avec  ses  tendances,  on  n'aura  jamais  fini  de  verser  des  larmes. 
Les  conquêtes  entraînent  aux  conquêtes  ;  les  victoires  préparent  des 

1 .  Catalogue  du  Salon  de  1808. 

2.  Cf.  Henry  Houssaye,  1814. 

3.  Cf.  Papiers  de  Metternich,  1813. 

4.  Henry  Houssaye,  1814. 


126  GAZETTE   DES  BEAUX-ARTS. 

désastres  pour  l'avenir.  On  est  las,  très  las  et  endolori.  Les  vieux 
républicains  se  disent  que  César  a  étouffé  tout  ce  qui  venait  de  la 
République;  les  royalistes  ne  lui  pardonnent  pas  de  les  avoir  hu- 
miliés. Dans  ces  conditions,  il  semble  que  le  «  tyran  »,  exécré  au 
dedans,  poursuivi  au  dehors  par  la  coalition  européenne,  soit  perdu 
sans  ressource.  Eh  bien  non!  Voici  qu'il  retrouve,  en  face  des  Bour- 
bons, le  secret  de  s'emparer  encore  de  l'imagination  nationale.  Chassé 
du  trône,  exilé  à  l'île  d'Elbe,  l'empereur  regagne  la  France  et  reprend 
le  pouvoir  quasi  féeriquement.  Pour  reconquérir  tout  son  terrain, 
lui  qui  était,  hier,  Louis  XIV,  il  n'a  eu  qu'à  faire  appel  à  l'esprit 
révolutionnaire.  Qu'est-ce  que  les  Bourbons?  —  C'est  le  retour  agres- 
sif et  ruineux  des  émigrés;  c'est  le  gouvernement  des  prêtres.  Il 
incarne,  lui,  Bonaparte,  la  Révolution.  Et,  soudain,  les  démocrates 
farouches  qui  se  ressaisissaient,  qui,  pour  peu  de  chose,  eussent  crié  : 
«  A  bas  Napoléon!  »,  fanatisés,  éperdûment  crient  d'une  seule  voix  : 
«  Vive  l'Empereur!  » 

François  Rude  est  de  ceux-là  et  nous  Talions  bien  voir.  Mais, 
qu'ils  s'en  doutent  ou  non,  ce  n'est  pas  l'Empire  qu'ils  acclament 
dans  la  personne  du  Corse  dont  l'aigle  «  vole  de  clocher  en  clocher  »  ; 
c'est  le  souvenir  du  général  républicain  de  Lodi  et  d'Arcole.  La 
question  ne  se  pose  qu'en  apparence  entre  Louis  XVIII  et  Napoléon  : 
elle  se  pose,  en  fait,  entre  la  Monarchie  et  la  République.  L'Empe- 
reur des  Cent-Jours  se  rend  compte  que  le  pouvoir  absolu  est  mort  : 
Fleury  de  Chaboulon  nous  le  montre,  au  retour  de  l'île  d'Elbe,  se 
tournant  vers  la  liberté,  et  de  Bausset  nous  le  fait  voir,  dans  ses 
Mémoires  de  l'intérieur  du  Palais,  exaspéré  des  concessions  que  les 
libéraux  lui  arrachent.  Nous  aurons  à  nous  rappeler  ces  choses  pour 
comprendre  l'étrange  statue  de  Rude  :  le  Napoléon  de  Fixin. 

FOURCAUD. 
(La  suite  prochainement.) 
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DES    HOPITAUX    ET    HOSPICES    DE    PARIS 


L'administration  de  l'Assistance 
publique  vient  d'avoir  la  très  heureuse 
idée  de  faire  reprendre  dans  les  phar- 
macies de  tous  les  hôpitaux,  hospices 
et  bureaux  de  bienfaisance  de  Paris, 
les  anciens  vases  de  faïence  auxquels 
on  avait  substitué  depuis  longtemps 
des  vases  en  porcelaine  ou  des  bocaux 
de  verre,  et  qui,  pour  la  plupart  relé- 
gués dans  des  coins  obscurs  ou  aban- 
donnés sans  contrôle,  à  l'incurie  d'un 
personnel  indiffèrent,  étaient  fatale- 
ment condamnés  à  disparaître  peu  à 
peu  ou  tout  au  moins  à  être  oubliés 
à  jamais.  Ces  vases,  au  nombre  de 
quatre  cents  environ,  ont  été  réunis 
dans  deux  salles  du  premier  étage  de 
l'ancien  hôtel  de  Miramion,  sur  le  quai  de  la  Tournelle,  hôtel  qui  a 
conservé  quelques  beaux  vestiges  de  l'architecture  du  xvne  siècle  et 
qui,  après  avoir  été  occupé  jusqu'à  la  Révolution  par  la  communauté 
des  Filles  de  Sainte-Geneviève,  plus  connues  sous  le  nom  de  Dames 
Miramionnes,  fut  concédé  en  1812  par  Napoléon  à  l'administration 
des  hôpitaux  qui  y  établit  sa  pharmacie  centrale.  Ils  forment  là  une 
sorte  de  musée  tout  à  fait  spécial,  qui,  malgré  sa  modeste  apparence, 
n'en  offre  pas  moins  un  intérêt  assez  grand  pour  l'histoire  de  l'indus- 
trie céramique  en  France  et  particulièrement  à  Paris. 
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Parmi  ces  quatre  cents  vases,  il  en  est  beaucoup  qui  sont  remar- 
quables par  la  pureté  de  leur  forme  et  la  belle  ordonnance  de  leur 
décoration.  Nous  n'avons  pas  cependant  la  prétention  de  les  faire 
passer  pour  des  œuvres  d'art,  et  nous  sommes  loin  de  vouloir  établir 
une  comparaison  entre  eux  et  les  vases  qu'Orazio  Fontana  exécutait 
pour  la  spezieria  du  palais  ducal  de  Guid'Ubaldo  II  ou  ceux  que  les 
ateliers  de  Castel  Durante  fournissaient  à  la  pharmacie  de  Lorette, 
mais  si  modestes  qu'ils  soient,  ils  peuvent  nous  apprendre  beaucoup 
et  c'est  à  ce  titre  que  nous  en  étudierons  quelques-uns.  C'est,  du  reste, 
semble-t-il,  à  la  fabrication  et  à  la  décoration  des  vases  destinés  aux 
pharmacies  des  hôpitaux  que  les  fabriques  françaises  ont  donné  leurs 
plus  grands  soins  et  réservé  leurs  meilleurs  praticiens,  et  il  reste 
encore  dans  beaucoup  de  villes  de  province,  de  nombreux  spécimens 
qui  montrent  quelle  importance  les  directeurs  des  manufactures 
attachaient  à  la  fourniture  de  ces  faïences  :  tels  sont,  entre  autres, 
les  magnifiques  vases  de  la  pharmacie  de  Saint-Charles  de  Nancy, 
fabriqués  à  Niederwiller  et  conservés  aujourd'hui  au  Musée  lorrain, 
ceux  de  l'ancien  Hôtel-Dieu  de  Rennes,  ceux  de  Chambéry  qui,  si  nos 
souvenirs  sont  exacts,  sont  des  Moustier  de  premier  ordre,  ceux  de  la 
pharmacie  de  l'ancienne  abbaye  de  Clairvaux,  actuellement  à  Troyes, 
ceux  d'Issoudun,  etc.,  etc. 

Tels  sont  aussi,  parmi  les  plus  intéressants,  une  partie  des  vases 
de  l'hôpital  civil  de  Versailles,  notamment  les  grandes  potiches  qui 
datent  du  commencement  du  xvme  siècle,  et  qui  proviennent  de  la 
manufacture  de  Saint-Cloud.  Leur  décor  bleu  un  peu  ardoisé,  cerné 
d'un  trait  noir  ferme  et  bien  dessiné,  se  compose  :  sur  certaines 
pièces,  de  rinceaux  de  fleurs  conventionnelles  partant  d'un  culot 
central  et  couvrant  toute  la  surface  ;  sur  d'autres,  de  motifs  imités 
des  lambrequins  de  Rouen  modifiés  et  complétés  par  l'addition 
d'élégantes  palmettes,  situés  sur  l'épaulement  et  à  la  base,  et  entre 
lesquels  se  trouve  une  large  frise  circulaire  de  rinceaux  fleuris; 
des  vases  à  décor  semblable,  mais  beaucoup  plus  petits  et  de  formes 
variées  étaient  également  dans  les  hôpitaux  de  Paris  et  ont  trouvé 
leur  place  dans  la  collection  de  la  Pharmacie  centrale. 

Il  ne  reste  dans  les  archives  de  l'hôpital  de  Versailles,  aucune 
trace  de  l'entrée  de  ces  vases,  mais  comme  cet  établissement  était  de 
fondation  royale  et  que  l'on  y  avait  établi  une  infirmerie  particulière 
destinée  aux  gardes  du  corps  et  aux  gens  attachés  au  service  de  la 
maison  du  Roi,  il  est  à  présumer  que  c'est  Révérend  qui  fut  chargé 
de  les  fournir  comme  il  avait  fourni  précédemment  des  Arases  à  fleurs 
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provenant  de  cette  même  manufacture  de  Saint-Cloud  '.  Nous  répé- 
terons à  ce  propos  ce  que  M.  Henry  Havard  avait  dit  dans  son  excel- 
lente Histoire  de  la  faïence  de  Delft  et  ce  que  nous  avons  redit  après  lui 
en  l'appuyant  sur  des  observations  personnelles,  à  savoir  que  Révé- 
rend ne  peut  être  l'auteur  de  ces  plats  et  assiettes  décorés  de  figures 
isolées  accompagnées  de  légendes  françaises,  la  Comédienne,  le  Mar- 
chand ambulant,  l'Officier,  etc.,  dont  on  continue,  cependant,  d'après 


VASE     EN     FAÏENCE     DE     SAINT-CLOUD. 

(Pharmacie  de  l'hôpital  de  Versailles.) 


Jacquemart,  à  lui  attribuer  la  fabrication,  bien  qu'ils  portent  la 
marque  parfaitement  connue,  à'Augestijn  Reygens  (AB.),  de  Delft.  Les 
Révérend  excercèrent  pendant  plus  d'un  siècle  la  profession  de 
marchands  faïenciers,  mais  ce  n'étaient  pas  des  fabricants;  on 
retrouve  leurs  traces  dans  plusieurs  documents_  et  nous  savons 
qu'en  1775,  René  Révérend,  demeurant  rue  Saint-Denis,  était, 
depuis  1762,  maitre-juré  de  la  corporation  des  Marchands  verriers- 
faïenciers  de  la  ville  de  Paris. 

C'est  à  Saint-Cloud  également  qu'ont  dû  être  fabriqués  les  vases 

1.  «  A  Révérend,  faïencier,  pour  vases  de  faïences  a  mettre  des  orangers  et 
des  fleurs,  lesdits  vases  de  la  manufacture  de  Saint-Cloud  qu'il  a  fourni  à 
Versailles...  3,319  liv.  »  —  (Arch.  Nat.,  0.  10,394,  Bâtiments  du  Roi.) 

xxxvm.  —  2°  période.  17 
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ovoïdes  à  couvercle  bombé,  montrant  sur  leur  face  antérieure  l'L 
surmonté  de  la  couronne  royale  et  accompagné  de  trois  fleurs  de  lis. 
Nous  retrouvons  dans  ces  beaux  vases  qui  proviennent  du  bureau 
de  bienfaisance  de  la  rue  de  l'Arbre-Sec,  dépendant  autrefois  de 
Saint-Germain-l'Auxerrois,  l'ancienne  paroisse  des  rois  de  France, 
tous  les  caractères  que  nous  avons  signalés  plus  haut  et  que  l'on 
rencontre  aussi  sur  les  faïences  destinées  aux  résidences  royales, 
faïences  qui  portaient  également  la  couronne  avec  la  lettre  initiale 
du  château  pour  lequel  elles  avaient  été  faites.  C'était,  dû  reste,  une 
sorte  de  spécialité  de  la  manufacture  de  Saint-Cloud,  de  fabriquer 
des  pièces  sur  commande,  et  cela  remontait  assez  loin,  semble-t-il, 
puisque  Abraham  du  Pradel,  dans  son  Livre  commode  des  adresses, 
disait  déjà  en  1690  :  «  Il  y  a  une  faïencerie  à  Saint-Cloud  où  l'on  peut 
faire  exécuter  tels  modèles  que  l'on  veut.  » 

Mais  la  manufacture  de  Saint-Cloud  n'avait  pas  seule  le  monopole 
de  la  fourniture  des  hôpitaux  et  hospices  de  Paris,  et  le  petit  Musée 
du  quai  de  la  Tournelle  peut  nous  montrer  aussi  de  remarquables 
spécimens  provenant  des  fabriques  de  Rouen,  de  Sinceny,  de  Lille, 
de  Nevers  et  surtout  de  Paris. 

De  Rouen,  nous  signalerons  plusieurs  vases  dans  lesquels  on 
retrouve  toutes  les  qualités  qui  distinguent  les  habiles  potiers  nor- 
mands, et,  particulièrement,  de  grandes  cruches  ventrues,  d'une 
forme  peu  commune,  et  richement  décorées,  en  bleu,  de  lambrequins 
d'un  beau  style. 

La  manufacture  de  Sinceny  s'y  trouve  représentée  par  ses  décors 
d'un  bleu  parfois  un  peu  lourd,  composés  de  fleurs  sur  rochers,  rappe- 
lant certains  décors  chinois,  et  d'un  semé  de  bouquets,  de  fleurettes 
et  de  points,  entre  deux  bordures  de  lambrequins  un  peu  maigres 
copiés  de  Rouen.  Peut-être  encore  faut-il  attribuer  à  cette  manufac- 
ture plusieurs  vases  à  décor  polychrome  de  style  rouennais,  munis 
d'anses  formées  de  serpents  repliés  sur  eux-mêmes.  (Voj'ez  notre 
cul-de-lampe)  dont  la  coloration  générale,  un  peu  effacée,  diffère 
sensiblement  de  celle  beaucoup  plus  franche  des  faïences  rouen- 
naises.  Nous  nous  souvenons  d'avoir  vu,  il  y  a  quelques  années,  à 
la  pharmacie  de  l'hospice  de  Fontainebleau  —  qui,  malheureuse- 
ment les  a  vendus  peu  de  temps  après,  pour  un  prix  bien  au-dessous 
de  leur  valeur,  —  de  superbes  vases  de  Rouen  à  décor  polychrome, 
admirablement  conservés,  parmi  lesquels  il  s'en  trouvait  deux,  qui 
avaient  été  faits  évidemment  aune  époque  postérieure,  et  qui  por- 
taient la  marque  bien  connue  de  Sinceny.  A  défaut  de  marques,  du 
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reste,  on  aurait  pu  les  distinguer  à  la  différence  décoloration  etc'est 
surtout  en  voyant  ensemble  ces  vases  dont  les  uns  étaient  des  copies 

M 

mm. 


GRAND     VASE     EN     FAÏENCE     DE     LILLE. 

(  Pharmacie  centrale  des  hôpitaux ,  à  Paris.) 


absolument  exactes  d'originaux  avec  lesquels  on  pouvait  les  com- 
parer, qu'il  était  facile  d'établir  les  caractères  distinctifs  des  deux 
fabrications. 
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Les  faïences  de  Lille  ne  sont  pas  encore  connues  et  appréciées 
comme  elles  mériteraient  de  l'être  et,  dans  bien  des  cas,  il  est  difficile 
de  se  prononcer  d'une  façon  absolument  rigoureuse  sur  la  prove- 
nance de  la  plupart  d'entre  elles,  mais  si  nous  rapprochons  les 
deux  grands  et  beaux  vases  d'applique  fvoy.  notre  reproduction, 
page  131)  de  certaines  pièces  que  nous  avons  admirées  et  dont  nous 
avons  relevé  les  détails  au  Musée  de  Lille  ou  dans  l'intéressante 
collection  de  M.  Cussac,  nous  n'hésiterons  pas  à  leur  assigner  une 
origine  lilloise.  Nous  y  retrouvons,  en  effet,  les  mêmes  rinceaux 
imités  de  Rouen,  mais  d'un  dessin  et  d'un  arrangement  bien  parti- 
culiers, les  mêmes  bordures  à  galons  séparés  par  des  feuilles 
d'acanthe,  l'émail  blanc  et  gras,  et  le  bleu  bien  pur,  parfois  un  peu 
épais,  et  faisant  vibrer  la  lumière  en  tonalités  profondes. 

Du  reste,  quelle  que  soit  leur  provenance  ces  vases  sont  surtout 
intéressants  en  ce  qu'ils  nous  donnent  les  types  caractéristiques  des 
deux  vases  que  l'on  trouvait  à  la  place  d'honneur  dans  toutes  les 
pharmacies,  ceux  qui  contenaient  les  deux  grands  médicaments  de 
l'ancienne  pharmacopée,  les  deux  électuaires  souverains,  la  Thériaque 
et  le Mithridate;  la  Thériaque,  dans  la  composition  de  laquelle  il  entrait 
plus  de  soixante  substances,  entre  autres  des  vipères  sèches,  et  qui  ne 
se  préparait  guère  qu'à  Venise,  à  Cologne  et  aussi  à  Paris  où  le 
Collège  des  Pharmaciens  qui  en  avait  le  monopole  faisait  chaque 
année  de  cette  préparation  une  sorte  de  solennité  pompeuse,  et  le 
Mithridate,  remède  divin,  si  l'on  en  croit  l'inscription  qui  se  trouve 
sur  un  très  curieux  vase  de  Nevers  du  xvne  siècle  :  Mithridatium 
Damocralis,  medicamenta  deorum  manus  '. 

Les  vases  de  Nevers  sont  très  nombreux,  mais  quoique  provenant 
également  des  hôpitaux,  ce  ne  sont  pas  des  vases  de  pharmacie  pro- 
prement dits,  puisqu'ils  ne  portent  aucune  inscription,  ce  qui  ne  veut 
pas  dire  cependant  qu'ils  n'aient  pas  servi  à  des  usages  pharmaceu- 
tiques. Nous  avons  vu,  en  effet,  dans  beaucoup  d'hôpitaux  de  province 
des  vases  de  Nevers,  de  Delft  ou  autres,  sur  lesquels  on  s'était  borné 

1.  Ce  curieux  vase,  malheureusement  un  peu  endommagé,  se  trouve  dans  une 
pharmacie  de  la  rue  du  Temple,  connue  autrefois  dans  le  quartier  sous  le  nom  de 
Pharmacie  des  Vieux  Pots,  à  cause  de  deux  autres  très  beaux  vases  de  50  centimètres 
de  hauteur,  qu'elle  possédait,  il  n'y  a  pas  encore  bien  longtemps.  Ces  vases  à 
godrons  saillants,  ornés  en  relief  de  quatre  mascarons  et  de  guirlandes  de  fleurs 
et  portant  des  inscriptions  en  lettres  gothiques,  figuraient  à  l'Exposition  rétro- 
spective du  Havre  en  1887  ;  ils  ont  dû  être  fabriqués  à  Nevers,  par  les  Italiens  qui 
s'y  établirent  au  xvr2  siècle.  Ils  provenaient,  nous  a  dit  leur  ancien  possesseur, 
d'un  couvent  de  Bourges. 
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à  coller  une  bande  de  papier  où  était  écrit  en  gros  caractères  le  nom 
des  substances  qu'ils  renfermaient.  Parmi  ces  vases  il  en  est  quel- 
ques-uns de  très  intéressants,  depuis  ceux  qui  représentent  des  sujets 
mythologiques  avec  figures  en  costumes  des  personnages  de  VAstrée, 
imitées  des  gravures  de  Le  Blond,  ou  qui  montrent  dos  décors  sino- 


5E     EN     FAÏENCE,    AOX     ARMES     DE     LA     FAMILLE     DE     NECKER. 

(Pharmacie  centrale  des  hôpitaux,  à  Paris.) 
Fabrique  de  Tliory,  rue  de  la  Roquette,  à  Paris. 


européens  en  bleu  et  manganèse,  jusqu'aux  faïences  plus  communes 
des  époques  de  décadence.  Il  existe  également  dans  cette  série 
quelques  beaux  vases  de  Delft,  mais  qui  n'offrent  rien  de  bien 
particulier  et  sur  lesquels  nous  ne  nous  arrêterons  pas  pour  arriver 
plus  tôt  à  ceux  qui  sont  sortis  des  faïenceries  parisiennes. 

De   tous    les  centres  de  fabrication  céramique,   Paris,  par  une 
singularité  inexplicable,  est  celui  dont  l'histoire  et  les  produits  sont 
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le  moins  connus,  au  moins  en  ce  qui  concerne  la  faïence  '.  Bien  que  la 
plupart  des  fabriques  de  province,  Rouen  et  Nevers  2  notamment,  y 
eussent  établi  des  dépôts  et  que  leurs  faïences,  surtout  celles  de 
Rouen,  fussent  de  beaucoup  supérieures  3  sous  tous  les  rapports, 
Paris  comptait  cependant  de  nombreuses  manufactures  situées 
presque  toutes  au  faubourg  Saint-Antoine,  dans  la  rue  de  la 
Roquette  et  les  rues  avoisinantes.  C'est  «  rue  de  Charonne,  vis-à-vis 
celle  de  Sainte-Marguerite  »,  que  demeurait,  en  1777,  Digne  le 
faïencier,  dont  le  père  avait  fabriqué  pour  la  fille  du  régent,  les 
vases  à  décor  bleu  et  jaune  citrin  de  la  pharmacie  de  l'abbaye  de 
Chelles,  qui  portent  sur  leur  face  antérieure  les  armes  de  la  famille 
d'Orléans  et  dont  nos  musées  et  nos  collections  possèdent  de  si  inté- 
ressants spécimens. 

A  la  même  époque  nous  trouvons  rue  de  la  Roquette  plusieurs 
faïenceries  assez  importantes,  entre  autres  celle  qu'avaient  fondée  en 
1675  François  Dezon  et  ses  enfants,  auxquels  succédèrent  Genest  et, 
après  lui,  Jean  Binet,  «  ouvrier  en  faïence  brune  et  blanche  »,  qui 
eut,  en  1753,  l'heureux  privilège  de  faire  trancher  en  faveur  des 
faïenciers  une  question  assez  importante  et  qui  les  intéressait  presque 
tous,  celle  de  savoir  si  les  propriétaires  des  manufactures  qui  exis- 
taient antérieurement  à  l'arrêt  du  Conseil  d'Etat  du  9  août  1723 
avaient  le  droit  d'exercer  leur  industrie  sans  se  munir  d'autorisation 
nouvelles,  de  «  lettres  patentes  bien  et  duement  vérifiées  ».  Cet  arrêt 
de  1723,  motivé  surtout  par  la  crainte  qu'un  trop  grand  nombre  de 
fours  en  activité  n'occasionnât  une  consommation  trop  considérable 
de  bois',  «  faisait  défense  à  toute  personne  d'établir  à  l'avenir  aucun 

1.  Voy.  à  ce  sujet  le  Dictionnaire  de  L'ameublement,  par  M.  Henry  Havard,  t.  II. 

2.  Un  dépôt  très  important  des  faïences  de  Nevers  était  établi  sur  le  quai  de  la 
Tournelle,  près  la  porte  Saint-Bernard.  C'est  surtout  à  ce  dépôt  qu'en  1759  les 
Parisiens,  obligés  de  porter  leur  vaisselle  d'argent  à  la  Monnaie  ou  tout  au  moins 
de  la  cacher,  allaient  s'approvisionner  de  faïences.  «  Il  y  a  depuis  dix  à  douze 
jours,  dit  Barbier  (Journal,  nov.  1759),  un  grand  concours  de  carrosses  à  un  grand 
magasin  de  faïences  plus  ou  moins  recherchées,  sur  le  quai  de  la  Portc-Saint- 
Bernard,  au-dessus  des  Miramionnes.  J'y  allai  le  30  octobre  acheter  des  plats, 
assiettes  et  jattes  comme  les  autres...  Et  tous  les  jours,  c'est  la  même  chose.  » 

3.  Les  faïences  de  Paris,  généralement  lourdes  et  épaisses,  étaient  souvent 
émaillées  au  revers  en  brun  foncé  ou  en  noir,  ce  qui  les  avait  fait  appeler  culs- 
noirs  par  les  plaisants  de  la  capitale.  «  J'ai  peur,  dit  Voltaire,  qu'il  ne  soit  ridicule 
de  parler  de  comédie  dans  le  temps  qu'il  n'est  question  que  de  culs-noirs,  de 
bourses  vides,  de  flottes  dispersées...  »  —  (Lettre  à  M.  Thériot,  la  déc.  1759.) 

4.  Les  faïenciers  de  Paris  ne  devaient  brûler  que  «  des  bois  blancs  et  de  rebut 
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fourneaux,  forges,  martinets,  faïenceries  et  verreries,  à  peine  de 
trois  mille  livres  d'amende,  de  démolition  des  fours,  etc.  ».  En  consé- 
quence, on  voulait  obliger  les  manufacturiers  établis  depuis  cette 
époque  à  se  conformer  aux  prescriptions  de  l'arrêt  quand  bien  même 
leur  établissement  aurait  existé  antérieurement;  ils  s'y  refusaient 
avec  juste  raison  et  c'est  Jean  Binet,  établi  depuis  le  4  décembre  1750, 
qui  soutint  victorieusement  ses  droits  et  ceux  de  ses  confrères.  En 
1764,  sa  manufacture  était  entre  les  mains  de  son  beau-frère, 
Thory,  dont  nous  trouvons  le  nom  écrit  en  gros  caractères  A.  ... 
THORY,  rue  de  la  roquette,  a  paris,  le  1er  octobre  1778,  sous  un 
grand  vase  à  serpents  en  relief,  porté  sur  un  socle  carré  décoré 
des  armoiries  de  la  famille  Necker,  surmontées  de  la  couronne 
comtale.  C'est  le  plus  important  de  toute  une  série  de  vases  fabri- 
qués pour  la  pharmacie  de  l'hôpital  fondé  par  le  célèbre  ministre 
et  sa  femme;  l'émail  en  est  blanc  et  pur  et  la  décoration  assez 
soignée,  quoique  le  bleu,  d'un  ton  très  harmonieux,  ait  légèrement 
bouillonné  par  places  et  qu'il  ait  parfois  un  peu  coulé. 

Il  existe  beaucoup  d'autres  vases  datant  de  la  dernière  moitié  du 
xvme  siècle,  dans  lesquels  on  retrouve  le  décor  bleu  vigoureusement 
dessiné  de  noir  qui  était  un  des  caractères  du  décor  de  Saint-Cloud  ; 
cependant  nous  ne  pouvons  les  attribuer  à  cette  manufacture  qui, 
depuis  longtemps,  ne  fabriquait  plus  que  de  la  porcelaine,  et  nous  les 
croirions  plutôt  de  Paris,  où  plusieurs  fabriques,  notamment  celle 
d'Ollivier,  rue  de  la  Roquette,  avaient  adopté  ce  genre  de  décoration. 

A  côté  de  ces  vases  qui  sont  tous  peints  sur  email  cru,  il  en  est  un 
certain  nombre,  entre  autres  toute  la  série  qui  provient  de  la  phar- 
macie de  l'hôpital  Beaujon,  qui  sont  décorés  au  feu  de  moufle 
d'armoiries  et  d'un  semé  de  barbeaux.  Bien  que  l'on  n'ait  encore 
signalé  dans  ce  genre  de  décoration  aucune  faïence  parisienne,  nous 
sommes  persuadé  qu'il  en  a  été  fabriqué  à  Paris,  au  faubourg  Saint- 
Antoine,  sous  le  nom  de  faïence  japonnée,  façon  Saxe  \  et  c'est  à  Paris 
que  nous  donnerions  les  vases  de  Beaujon  qui  ne  rappellent,  du  reste, 
ni  par  la  couleur,  ni  par  l'exécution,  aucune  faïence  des  manufac- 
tures connues. 

La  fourniture  des  faïences,  aussi  bien  des  vases  de  pharmacie  que 
des  faïences  de  service  aux  hôpitaux  et  hospices,  semble  avoir  été,  du 

qui  ne  peuvent  servir  ni  au  chauffage  ni  à  la  construction  ».  Ouelques-uns  d'entre 
eux  vendaient  de  la  braise.  «  Rue  de  la  Roquette,  31.  Manufacture  de  layence.   On 
y  débite  de  la  braise.  »  —  (Le  Provincial  à  Paris.) 
I .  Cf.  h' Avant-Coureur,  passim. 
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reste,  un  des  grands  débouchés  de  la  fabrication  parisienne  et  les 
manufacturiers  nous  paraissent  avoir  plus  d'une  fois  compté  dessus 
dans  des  circonstances  difficiles;  témoin  «  le  cit.  Pétry,  directeur 
d'une  manufacture  sise  au  bas  deBelleville  »,  qui,  en  l'an  IV,  expose 
au  ministre  qu'il  a  «  beaucoup  de  marchandises  façonnées  en  cru  mais 
que  le  bois  manque  pour  faire  les  cuissons  et  que  la  rareté  actuelle 
du  numéraire  ne  lui  permet  pas  de  faire  des  achats  de  combustible  ». 
Il  demande  donc  des  secours  «  peu  conséquents  et,  notamment,  du 
bois,  chose  de  première  nécessité  »  qu'il  promet'  de  rembourser 
presque  aussitôt  par  des  fournitures  de  faïences  qu'il  ferait  à  tels 
hospices  qu'on  lui  désignerait...  Malheureusement  le  gouvernement 
n'avait  ni  bois,  ni  argent  au  service  des  manufactures  et  le  pauvre 
Pétry  dut  chercher  des  secours  ailleurs. 

Nous  aurions  eu  encore  plusieurs  pièces  intéressantes  à  signaler 
dans  ce  petit  musée  inconnu,  notamment  un  superbe  brasero  en  terre- 
cuite  du  commencement  du  xvni0  siècle,  une  Vierge  en  faïence,  de 
80  centimètres  de  hauteur,  au  manteau  fleurdelisé  et  à  la  tête 
empreinte  d'un  sourire  d'une  douceur  ineffable,  quelques  porcelaines 
de  Chine  venues  on  ne  sait  d'où,  etc.,  etc.,  mais  nous  avons  dû  nous 
renfermer  dans  le  cadre  que  nous  nous  étions  tracé  et  nous  borner  à 
faire  connaître  les  vases  de  pharmacie,  heureux  si  nous  pouvons 
attirer  l'attention  des  amateurs  sur  ces  produits  trop  souvent  ignorés 
ou  injustement  dédaignés  de  notre  ancienne  industrie  céramique. 

EDOUARD     GARNIER. 


SALON    DE    1888 


(  T  H  O  1  S  l  É  M  E     ET     D  E  11  N  I  E  II     ARTICLE1. 


Voilà  la  fête  finie. 
Qui  pourrait  dire  où 
sont  aujourd'hui  ces 
centaines,  ces  milliers 
d'oeuvres,  un  moment 
apparues  à  la  lumière 
et  dont  le  grand  justi- 
cier, l'inexorable  oubli 
s'est  déjà  emparé.  Elles 
ont  vécu  quelques  se- 
maines de  ce  semblant 
de  vie  que  prêtent  pour 
un  jour  la  publicité 
effrénée  du  Salon  et  la 
sacro-sainte  Actualité, 
toute-puissante  en  ce 
temps  de  reportage,  au 
fond  si  méprisable,  com- 
posé bruyant  et  menteur  de  tout  ce  qui  passe  avec  l'heure  et  n'existera 
plus  demain...  Les  voilà  disparues,  «dites-moi  où,  en  quel  pays?»... 
Dans  quel  canal  souterrain  s'écoule  le  trop-plein  de  cette  pro- 
duction formidable  et  banale?  Que  fait-on  de  toute  la  toile  plus  ou 
moins  peinte  de  ce  grand  déballage?  —  Problème  économique  et 


•1.  Voy.  Gazette  des  Beaux-Arts,  2e  période,  t.  XXXVII,  p.  441,  et  t.  XWVI1I. 

p.  21. 
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social,  curieux  et  inquiétant.  —  Et,  sans  doute,  que  d'amères  décep- 
tions, que  de  sombres  désespoirs  dans  beaucoup  d'ateliers,  quand 
revient,  comme  une  épave,  l'oeuvre  partie  naguère,  chargée  de 
tant  d'espérances  peut-être,  couronnée  de  tant  d'illusions!...  Sans 
compter  qu'aux  faillites  de  la  gloire  et  aux  souffrances  de  l'amour- 
propre,  s'ajoutent  plus  d'une  fois  les  angoisses  du  pain  quotidien. 
Il  ne  faut  pas  chercher  beaucoup  pour  trouver,  derrière  les  hôtels 
de  l'avenue  de  Yilliers,  des  mansardes  —  et  même  dans  les 
quartiers  brillants,  bien  des  façades  trompeuses!...  tes  journaux 
annonçaient  hier  que  le  président  de  la  Société  des  artistes  venait, 
comme  chaque  année,  de  faire  procéder  à  la  nomination  d'un 
séquestre  pour  la  conservation  des  œuvres  frappées  d'opposition 
et  retenues  en  gage  par  des  créanciers,  plus  remplis  encore  d'illusions 
que  de  férocité...  Et,  suprême  ironie,  dans  le  nombre  des  tableaux 
saisis,  on  en  citait  un,  désormais  célèbre  par  la  navrante  tragédie 
dont  il  fut  la  cause  occasionnelle  et,  à  tous  les  points  de  vue  plus 
insignifiante,  hélas!  qu'on  n'aurait  pu  l'imaginer...  «  Messieurs, 
messieurs,  de  la  douceur,  de  la  douceur!  »  disait  le  bon  Chardin 
à  Diderot.  Ce  n'est  plus  assez  aujourd'hui  que  la  lutte  pour  la  vie 
s'est  exaspérée  jusqu'à  la  cruauté.  De  la  pitié!  de  la  pitié!  — 
Bourget  a  bien  raison  de  nous  prêcher  «  la  religion  de  la  souffrance 
humaine  ». 

N'avez-vous  pas  été  frappés  du  nombre  croissant  de  scènes  de 
misère  —  non  point  conventionnelle  et  vaguement  sentimentale,  — 
mais  vue,  observée,  sentie  et  aiguë,  —  qui  s'étalent  chaque  année 
aux  murs  du  Salon.  Nous  en  avons  signalé  quelques-unes;  —  nous 
en  pourrions  citer  beaucoup  d'autres;  aucune  n'était  plus  poignante 
que  le  Banc  d'attente  à  la  clinique  de  M.  Perrandeau,  ou  la  parade 
d'artistes  forains  peinte  par  M.  F.  Pelez.  Grimace  et  misère,  disait  le 
livret,  un  peu  trop  littérairement  peut-être.  Rien  de  plus  na  vrant  que 
cette  longue  frise  où  se  déroule,  en  lamentable  théorie,  le  résumé  de 
toutes  les  détresses  de  la  tribu  des  saltimbanques.  Au  milieu  le  clown 
enfariné  et  le  piteux  Jocrisse;  à  leurs  pieds,  le  nain,  difforme  et  bel- 
lâtre ;  —  à  droite,  l'orchestre,  —  Orchestre  français,  dit  une  inscrip- 
tion, car  Bilboquet  est  patriote  et  il  a  congédié  l'ancien  orchestre 
allemand!  —  et  quel  orchestre!  trois  vieux  musiciens,  clarinette, 
trombone  et  ophicléide,  abrutis,  avachis,  désabusés,  victimes  de  l'art, 
fruits  secs  à  l'alcool,  épaves  Dieu  sait  de  quels  naufrages;  —  à 
gauche,  la  famille  des  saltimbanques,  un  petit  garçon  qui  pleure  et 
trois  filles  de  quinze  à  vingt  ans,  maigres  dans  leurs  maillots  misé- 
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râbles,  indifférentes  ou  plutôt  résignées,  d'une  résignation  sèche  et 
morne,  —  et  derrière  elles,  la  mère,  vieille  à  cheveux  gris  et  ridée, 
en  maillot  aussi,  mais  à  demi  cachée  comme  par  une  pudeur  du 
peintre,  apparition  poignante  et  qui  achève  la  tristesse  de  ce  sombre 
tableau.  Tout  cela  peint  avec  une  acuité  d'observation  impitoyable, 
une  sécheresse  de  procès-verbal,  —  et  qui  vous  secoue  d'un  frisson 
de  pitié.  «  En  vérité,  frère,  ton  spectacle  mouille  nos  veux  de 
larmes!  »...  Comment  me  suis-jé  rappelé  là  devant  les  vers  d'Aristo- 
phane :  «  Tu  vivras  beau  et  florissant  dans  la  palestre,  tu  auras  la 
poitrine  pleine,  la  peau  blanche,  les  épaules  larges;  tu  iras  à  l'Aca- 
démie te  promener  à  l'ombrage  des  oliviers  sacrés...  »  Beauté  saine 
et  sereine,  qu'êtes-vous  devenue?  Nous  consacrons  aujourd'hui  à 
l'évocation  de  la  misère  physiologique,  sociale  et  morale  autant  de 
toiles  que  Véronèse  à  l'apothéose  des  fêtes  vénitiennes...  Tout  cela, 
comme  on  dit,  c'est  un  signe  des  temps. 


VI. 


Réfugions-nous  un  moment  aux  champs.  La  misère  n'y  est  jamais 
si  noire  ni  si  triste  que  dans  les  villes,  où  tout  se  complique  de 
contrastes  cruels,  de  disparates  sociales  et  aussi  de  littérature;  la 
bonne  nature  communique  aux  pauvres  gens  qui  vivent  près  d'elle 
un  peu  de  sa  beauté  et  aux  artistes  qui  vont  lui  demander  conseil  un 
peu  de  son  apaisement  :  de  là,  dans  toutes  nos  paysanneries,  un 
fond  d'optimisme  qui  repose.  Jouissons-en  sans  arrière-pensée.  Voici 
un  groupe  charmant  de  jeunes  filles  qui  passe  dans  la  campagne  : 
c'est  le  matin;  la  jeune  lumière  s'épanche  tendrement  sur  les  monta- 
gnes ;  le  ciel  sourit  à  la  terre  heureuse  ;  des  lilas  rosés  et  des  verts 
dorés  se  répondent,  fraternisent  doucement  exaltés,  comme  pour 
faire  fête  aux  petites  paysannes  qui,  voilées  de  mousseline  blan- 
che et  des  palmes  d'or  dans  les  mains,  se  rendent  à  la  procession  par 
groupes  inégaux.  Une  fillette  les  précède,  portant  dans  une  corbeille 
suspendue  à  son  cou  les  feuilles  de  roses  dont  elle  jonchera  le  sol 
sur  le  passage  du  Saint-Sacrement.  Nous  voyons  d'ici  le  cortège 
dans  sa  pompe  naïve,  tel  qu'un  tableau  célèbre  du  Musée  du 
Luxembourg  nous  l'a  déjà  montré.  C'est  l'abbé  Constantin,  curé 
de  cette  heureuse  paroisse,  qui  présidera  la  cérémonie,  et  c'est 
M.  Jules  Breton,  poète  et  peintre  exquis,  cher  maitre  à  l'âme  tendre, 
qui  tiendra  le  cordon  du  dais.  Je  sais  par  cœur  des  vers  de  lui  où  il 
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évoque  «  parmi  les  frais  lilas  »,  une  théorie  de  petites  villageoises 

Qui  marchent  vers  la  messe  entre  les  jeunes  branches. 
Avez- vous  pris  au  ciel,  communiantes  blanches, 
Vos  robes  de  lumière  oh  frissonne  l'azur? 

Cette  fois  ce  sont  de  roses  frissons  qui  passent  dans  la  blancheur  des 
robes  —  mais  le  tableau  est  aussi  aimable  —  et  des  plus  charmants 
peut-être  que  nous  devions  à  M.  Jules  Breton. 

L'Étoile  du  berger  évoque,  dans  un  petit  cadre,  un  grand  spectacle. 
M.  Jules  Breton  a  toujours  profondément  senti  et  délicatement  exprimé 
la  poésie  de  l'heure  vespérale  qui  enveloppe  de  sa  grave  et  tendre 
rêverie  tout  ce  qui  vit  et  tout  ce  qui  végète.  C'est  un  des  moments  où 
la  nature  se  résume  et  résout,  dans  une  impression  d'une  unité  et 
d'une  harmonie  saisissantes,  l'infinie  variété  de  ses  aspects.  Par  là, 
elle  donne  une  leçon  aux  artistes,  car  il  n'est  d'œuvre  d'art  vraiment 
persuasive  que  par  la  décision  du  parti  pris. 

Nous  y  voulons  sentir  aussi  un  peu  de  l'émotion  du  peintre, 
qu'il  ne  faut  pas  d'ailleurs  confondre  avec  un  banal  attendrissement 
ou  une  fade  sentimentalité.  Mais  enfin  !  un  paysagiste  n'est  pas  un 
arpenteur.  «J'entends  par  composition,  disait  Th.  Rousseau,  ce  qui 
vit  en  nous,  entrant  dans  la  réalité  extérieure  des  choses.  »  Qu'est-ce 
à  dire,  sinon  qu'un  paysage  —  en  peinture  —  est  un  certain  moment 
de  la  nature  reflété  dans  un  certain  état  d'àme? 

C'est  par  là  que  nous  plait  celui  de  M.  Ary  Renan.  Il  tient  qu'il 
importe  moins  de  reproduire  la  forme  matérielle  des  choses,  que  d'en 
exprimer  l'âme  cachée.  Nous  trouvons  dans  les  Bords  du  Jourdain  près 
de  la  mer  Morte  quelque  chose  d'intime  et  de  pénétrant  qui  ressemble 
à  la  confidence  discrète  d'un  souvenir  et  d'une  rêverie. 

La  Nuit  calme  de  M.  d'Argence  est  toute  pénétrée  des  «  silences 
amis  »  de  la  lune.  C'est  une  nuit  d'amoureux,  et  un  charmant  tableau 
d'un  pinceau  délicat  et  savant.  Au  bord  d'un  paisible  cours  d'eau, 
dans  la  nuit  bleuâtre,  des  maisons  dressent  leurs  blanches  façades 
que  la  nocturne  clarté  caresse  plutôt  qu'elle  ne  les  éclaire.  Sur  l'une 
et  l'autre  rive,  une  lumière  veille  et  semble  attendre;  c'est  comme 
un  appel  timide,  tendre  et  doux,  la  présence  d'une  àme  clans  la  nuit. 
—  M.  d'Argence  a  très  bien  exprimé  la  poésie  de  l'heure,  du  lieu  et 
de  la  scène;  —  par  la  justesse  des  valeurs,  l'harmonie  ménagée  des 
tons  en  sourdine,  sa  peinture  est  presque  musicale  :  adagio,  andante 
con  moto. 

Il  y  a  aussi,  comme  un  reflet  d'idylle  et  une  aménité  bienfaisante, 


SALON   UE   1888.  lil 

sans  parler  du  talent,  dans  le  Printemps  au  val  Freneuse  de  M.  Bou- 
chor;  la  Sieste  sur  le  rivage  de  M.  Bisbing;  la  Ferme  de  la  mère  Bocquet 
de  M.  Lopisgich,  la  Matinée  de  septembre  de  M.  Jourdeuil;  les  Paysans 
et  paysage  de  M.  Giron;  les  Bords  île  la  Luire  à  Saint-Maurice  de 
M.  Jacques  Odier,  œuvre  distinguée  d'un  jeune  paysagiste  qui 
compte  désormais;  la  Fin  dit  jour  de  M.  Percy  Woodoock;  le  Soir 
à  Dreuillet  de  M.  Rapin;  la  Nuit  à  Courpalay  de  M.  Lavieille,  qui 
exposait  aussi  un  Repos  de  la  terre,  beau  paysage  d'hiver;  —  l'Idylle 
morvandelle  de  M.  Quost;  le  Matin  sous  bois  en  Franche-Comté  de 
M.  Pelouse,  où  des  amours  de  petits  sangliers  viennent  barboter 
dans  l'eau  fraiche;  la  Matinée  de  septembre  et  Octobre  de  M.  Boudot;  le 
Lever  de  lune  de  M.  Le  Poittevin  ;  Une  promenade  de  M.  Guillou,  l'auteur 
du  beau  Retour  de  pardon  exposé  l'an  dernier;  les  Bois  de  Captiaux 
de  M.  Cabrit,  un  nouveau  venu  qui  est  le  bienvenu;  la  Baie  de 
Carqueiranne  de  M.  Paulin  Bertrand,  où  la  mer,  couleur  de  violette, 
se  chauffe  paresseusement  au  soleil  dans  une  crique  de  Provence, 
tout  près  sans  doute  du  sentier  poudreux  où  passe  le  joli  Troupeau 
de  chèvres  de  M.  T.  Jourdan;  —  et  enfin  jusque  dans  l'Institut  de 
France  qui  sourit  à  la  jolie  lumière  matinale,  M.  Lansyer,  à  qui 
les  Ruines  de  Saint-Gloud  ont  inspiré  un  beau  sonnet,  encadré  dans 
un  beau  dessin,  l'a  peint  en  homme  qui  le  trouve  très  séduisant. 

Comment  rendre  à  chacun  de  nos  paysagistes  la  justice  qu'on  lui 
doit?  Ils  sont  trop  nombreux  pour  qu'on  puisse  parler  de  tous;  — 
peut-être  aussi  quelques-uns  d'entre  eux  témoignent-ils  devant  la 
nature  d'impressions  trop  uniformément  moyennes.  Sans  doute,  on  ne 
peut  pas  toujours  vibrer  et  nous  n'espérons  plus  de  lyriques:  — 
mais  les  rêveurs  ont  du  bon  quelquefois;  —  ils  nous  reposent  des 
propriétaires.  Que  dire  à  un  homme  qui  a  levé  soigneusement  le  plan 
d'un  champ,  qui  a  compté  tous  les  arbres,  analysé  chimiquement  la 
nature  du  sol  et  calculé,  bon  an  mal  an,  le  rendement  probable?  Il 
semble  ne  l'avoir  peint  que  pour  mieux  le  jauger;  nous  sentons  qu'il 
va  l'acheter  et  qu'il  l'exploitera.  Grand  bien  lui  fasse.  —  Peut-être 
aussi  quelques  paysagistes  ont-ils  trop  pris  l'habitude  de  demandera 
la  photographie  des  conseils  quotidiens  et  des  secours  pour  la  mémoire 
ou  l'inspiration  défaillantes. 

M.  Camille  Dufour  ne  semble  pas  devoir  sacrifier  jamais  au 
photographisme  à  la  mode;  les  deux  tableaux  qu'il  a  exposés  cette 
année  empruntent  surtout  à  un  sentiment  exquis  de  la  lumière  et  des 
valeurs  leur  charme  et  leur  poésie.  Je  regrette  de  ne  pouvoir  insister 
comme  je  voudrais,  sur  son  Avignon  en  décembre  et  son  Pont-de-l' Arche 
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(Eure  ,  les  deux  paysages  les  plus  lumineux,  les  plus  harmonieux 
et  le  plus  finement  vus  du  Salon  :  quelque  chose  de  l'àme  légère  de 
Corot  —  le  Corot  du  Ponl  de  Mantes  —  semble  y  flotter,  bien  qu'on  ne 
puisse  y  relever  aucune  imitation.  La  Chapelle  des  marins  à  Saint- 
Waasl  la  Hougue  et  la  Plaine  de  Cayeux  de  M.  Guillemet  d'une  touche 
plus  grasse,  l'Avenue  de  la  défense  par  un  effet  de  neige  de  M.  Durst 
mériteraient  aussi  de  plus  longues  écritures  si  l'on  avait  en  ce 
moment  le  droit  de  retenir  plus  longtemps  le  lecteur  et  de  vider  son 
carnet  de  notes. 

Contentons-nous  donc  de  rendre  sèchement  hommage  à  des  artis- 
tes, à  des  maitres,  dont  nous  aimons  le  talent  robuste,  volontaire  et 
viril  :  à  M.  Victor  Binet,  pour  le  Soir  d'hiver  et  la  Petite  vallée;  à 
M.  Harpignies,  pour  le  Torrent  sur  le  Var:  à  M.  Emile  Michel  pour  le 
Torrent  à  Ceseyrieitx  (Ain)  et  la  Matinée  d'été  —  (pourquoi  M.  Emile 
Michel  n"expose-t-il  pas  aussi  quelques-uns  des  admirables  dessins 
qui  remplissent  ses  cartons?);  —  à  M.  Camille  Bernier,  pour  les 
Bords  de  l'Isole,  et  l'Étang  de  Quimerché;  h  M.  Zuber,  pour  la  Forêt 
en  hiver,  page  puissante  et  émouvante  d'un  des  artistes  dont  le  talent 
sans  cesse  renouvelé  et  grandissant,  n'est  pas  encore  estimé  assez 
haut  ;  —  à  M.  Damoye,  pour  Un  coin  des  marais  en  Sologne  et  le  Soleil  cou- 
chant à  Sainte  Marguerite  (Normandie). 

M.  Pointelin,  s'est  voué  à  un  unique  coin  de  nature  et  à  un 
unique  efi'et  ;  il  en  a  tiré  de  belles  œuvres  —  dont  la  répétition  atténue 
pourtant  l'intérêt.  M.  Montenard  est  toujours  le  peintre  audacieux 
et  vibrant  de  la  vibrante  Provence  :  il  y  a  des  chants  de  cigale,  de  la 
poussière  et  du  soleil  dans  sa  peinture;  — MM.  Tattegrain,  Maillard, 
Grimelund,  Dauphin,  Gaston  de  Lathenay,  Lépine,  Jan  Monchablon, 
Olive.  Surand,  Van  Howe,  Schmitt,  Petitjean,  Baertsoen,  Barrau. 
Schuller,  Cesbron,  P.  Sain,  Walden,  Zorn,  Mesdag,  Boudin.  F.  Cour- 
tenz,  Fourié  dont  la  Dernière  Gerbe  avait  été  cruellement  sacrifiée  et 
méritait  beaucoup  mieux  par  la  hardiesse,  l'ampleur  et  la  franchise 
de  son  exécution,  que  la  place  et  l'attention  qui  lui  ont  été  accordées), 
Eugène  Burnand  i  qui  avait  aussi  le  droit  de  réclamer  pour  ses  Vaches 
mi.  "pâturage),  Adrien  Demont,  Gagliardini,  Decanis,  Casile,  Paul 
Liot,  Errazuris,  Mme  F.  Fleury,  MM.  Osterling,  Skredswig,  Cartier, 
Maut'ra.  occupent  beaucoup  plus  de  place  dans  mes  notes  qu'il  ne 
m'est  permis  de  leur  en  accorder  ici.  —  Mais  comment  tout  dire? 
Jamais  on  ne  vit  tant  de  talent.  Il  devient  une  monnaie  courante  — 
la  menue  monnaie  du  génie  —  et,  comme  la  monnaie,  il  perd  de  sa 
valeur. 
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VII. 


Dire  la  douceur  d'une  matinée  de  printemps  ou  le  recueillement 
d'un  crépuscule  d'automne,  l'épanouissement  de  la  sève  nouvelle  ou 
la  mélancolie  des  grands  bois  dépouillés,  les  harmonies  claires  ou 
voilées  du  ciel,  ce  n'est  certes  pas  facile;  mais  on  peut  prétendre  que 
le  talent  et  la  sincérité  y  suffisent  pour  nous  charmer  et  nous  émou- 
voir. Nous  nous  laissons  aisément  persuader  par  ces  évocations  de 
la  nature;  elles  rencontrent  en  nous  quelque  chose  d'intime  et 
d'inexprimé  qui  conspire  avec  elles;  elles  nous  entretiennent  de  ce 
que  nous  désirons  secrètement  ;  elles  nous  attirent  et,  pour  peu  qu'elles 
s'y  prêtent,  nous  collaborons  sans  le  vouloir  avec  les  intentions  du 
peintre;  notre  imagination  achève  ce  qu'il  a  commencé.  Reconnais- 
sons-le, nous  apportons  à  ce  que  les  esthéticiens  appellent  le  Grand 
Art  des  dispositions  bien  différentes;  c'est  paresse,  sans  doute,  et  cou- 
pable scepticisme;  mais,  comme  Montesquieu  préférait  les  maisons  où 
il  pouvait  se  tirer  d'affaire  avec  son  esprit  de  tous  les  jours,  nous 
n'abordons  pas,  sans  une  secrète  méfiance,  les  gens  qui  nous  annon- 
cent des  choses  exceptionnelles  et  sublimes.  Nous  sommes  très 
injustes  envers  eux  :  nous  ne  leur  demandons  au  fond  que  d'avoir 
du  génie.  Nous  «  nous  laissons  faire  »  avec  les  tableaux  qui  sont  à 
portée  d'homme  ;  mais  pour  ceux  qui  nous  obligent  à  trop  lever 
la  tête,  ils  doivent  nous  enlever  et  nous  prendre  de  haute  lutte; 
c'est  comme  le  rojraume  des  cieux  :  «  Violenli  rapiunt  illud  ».  Je 
sens  très  vivement  cette  injustice  et  je  dois  en  faire  l'aveu  avant 
de  parler  de  l'œuvre  très  importante  d'un  artiste  très  distingué  : 
les  Voix  du  Tocsin,  de  M.  Albert  Maignan.  A-t-on  assez  dit  tout 
ce  qu'elle  révèle  de  nobles  aspirations,  de  volonté,  de  désintéres- 
sement, de  talent  et  d'efforts?  et  si  on  l'a  dit,  l'a-t-on  assez  senti?... 
Certes,  il  y  a  une  grande  idée  dans  cette  allégorie  héroïque!  Le 
gros  bourdon  s'est  ébranlé;  des  sonneurs,  athlètes  héroïques, 
s'accrochent  éperdument  aux  cordes  et  se  démènent,  car  le  danger 
est  pressant,  la  patrie  est  en  danger,  il  faut  que  les  appels  du  tocsin 
portent  au  loin  et  soient  compris.  Et  ces  appels,  ces  voix  éplorées, 
ces  gémissements  d'angoisse,  plaintes  déchirantes,  cris  de  vengeance, 
adjurations  suprêmes,  le  peintre  les  a  rus,  il  veut  les  évoquer  à 
nos  yeux  ;  il  fait  voler  autour  de  l'énorme  clocher  un  chœur  de 
figures  symboliques;  elles  appellent,  elles  supplient,  elles  se  lamen- 
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tent,  elles  exhortent  désespérément,  et  c'est  bien  de  la  terreur,  de  la 
désolation  et  de  la  fureur  qui  les  animent  et  les  possèdent.  C'est  bien 
ainsi  que  cette  allégorie  devait  s'offrir  à  un  esprit  pénétré  de  tradi- 
tions classiques  et  de  souvenirs  romantiques.  Elle  est  claire,  elle  est 
éloquente.  La  composition,  avec  ses  deux  diagonales  de  sonneurs  et 
des  voix  aboutissant  à  la  cloche  qui  forme  comme  le  sommet  d'une 
pyramide  penchée,  est  bien  entendue  ;  la  facture  a  de  l'ampleur  et  de 
la  chaleur.  D'où  vient  donc  ma  secrète  résistance?  Pourquoi  éprouvé- 
je  plus  d'estime  réfléchie  que  d'émotion  spontanée  devant  cette  page 
d'un  artiste  que  je  sens  convaincu?  Pourquoi  cette  acrobatie  aérienne 
et  pathétique  ne  m'a-t-elle  pas  plus  remué"?  Serait-ce  que  nous  sommes 
en  présence  d'une  idée  plus  littéraire  en  somme  que  plastique,  et 
pour  la  réalisation  de  laquelle  le  peintre  se  trouve  dans  des  condi- 
tions inéluctables  d'infériorité?  Je  le  crois,  je  le  crains.  Nous 
avons  là  une  idée  de  poète  traduite  par  un  peintre  ;  une  vignette 
colossale  en  marge  d'un  poème  que  nous  voudrions  lire,  qu'on  ne 
nous  donne  pas  et  que  nous  regrettons.  Peut-être  aussi  manquons- 
nous  de  simplicité  et  compromettons-nous  par  l'excès  de  l'analyse  et 
du  raisonnement,  la  vivacité  et  le  plaisir  de  nos  émotions?  Qu'est-ce 
à  dire,  sinon  que  nous  opposons  aux  faiseurs  d'allégories  d'involon- 
taires, mais  de  terribles  résistances  et  que  nous  sommes,  en  dépit  de 
nous-mêmes,  fatalement  injustes  envers  eux.  Nous  sommes  toujours 
tentés  de  leur  dire  comme  Agnès  à  Arnolphe  : 

Horace,  avec  deux  mois,  en  ferait  plus  que  vous. 

Il  faut  répéter  cependant  que  l'œuvre  de  M.  Maignan  se  défend 
vigoureusement  et  je  sais  d'excellents  juges  qui  n'ont  pas  éprouvé  les 
mêmes  hésitations  que  moi.  Mais  chacun  a  le  devoir  de  dire  ce  qu'il 
a  éprouvé,  comme  il  l'a  éprouvé. 

Je  ferai  donc  aussi,  avec  la  même  sincérité,  quelques  réserves  sur 
le  grand  tableau  qui  a  valu  à  M.  Edouard  Détaille  la  médaille  d'hon- 
neur :  le  Rêve.  Il  va  sans  dire  que  nous  avons  applaudi  de  grand  cœur 
au  triomphe  d'un  peintre  qui  n'avait  pas  besoin,  sans  doute,  de  cette 
consécration,  mais  qui  devait  l'obtenir  puisqu'elle  fait  encore  partie 
d'un  cérémonial  un  peu  puéril  mais  cher  à  nos  artistes.  M.  Détaille 
est  au  premier  rang  de  nos  peintres  militaires;  il  dessine  avec  une 
étonnante  perfection;  il  manie  le  crayon  avec  une  déconcertante 
facilité.  Tout  ce  qu'il  fait  garde,  jusque  dans  l'extrême  difficulté  vain- 
cue, un  air  de  tranquille  aisance.  Dans  son  œuvre  déjà  si  considé- 
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rable,  dans  cette  chronique  pleine  de  sanglants  combats  et  d'épisodes 
tragiques,  vous  ne  trouverez  pas  un  trait  qui  sente,  non  pas  la  décla- 
mation, mais  même  l'effort.  Il  ne  veut  pas  que  même  la  furia  francese 
nuise  à  la  discipline,  et  il  a  discipliné  les  exceptionnelles  ressources 
de  son  talent;  il  en  fait  tout  ce  qu'il  veut,  comme  un  bon  tacticien 
d'une  troupe  d'élite.  Après  ces  merveilleux  petits  tableaux  et  ces 
croquis  où  il  a  évoqué  les  épisodes  de  nos  dernières  guerres,  l'occa- 
sion s'étant  offerte  de  peindre  des  panoramas,  il  a  pu,  sans  déchoir, 
consentir  à  cette  tâche,  où  de  moins  forts  que  lui  auraient  couru  le 
risque  de  compromettre  leur  talent.  Je  crois  cependant  qu'il  eût 
mieux  valu  s'élever  autrement  à  la  grande  peinture  puisqu'il  vou- 
lait en  faire.  Quoi  qu'il  en  soit,  voici  un  très  grand  tableau  qui 
n'est  pas  un  panorama  et  dans  lequel  M.  Détaille  a,  de  propos  déli- 
béré, fait  intervenir  l'idéal.  Un  régiment  est  couché  à  la  belle  étoile. 
Les  hommes  et  les  officiers  dorment,  chacun  à  son  rang  roulés  dans 
leurs  couvertures  ;  sur  le  front  de  bandière,  les  faisceaux  s'alignent  à 
perte  de  vue  et,  au  premier  rang,  enveloppé  dans  sa  gaine,  posé  sur 
son  lit  de  baïonnettes,  le  drapeau  se  détache  en  ligne  noire  sur 
l'horizon  où  l'aurore  paraît. 

L'impression  est  très  grande,  et  l'œuvre  paraissait  avoir  ainsi 
toute  sa  signification.  A  ce  tableau  si  émouvant  dans  sa  simplicité, 
M.  Détaille  a  eu  cependant  la  pensée  d'en  superposer  un  second,  qui 
se  passe  dans  les  nuages  :  C'est  le  défilé  des  ancêtres,  de  ceux  d'Arcole, 
de  Rivoli,  d'Iéna,  et  aussi  de  ceux  d'Alger,  de  Constantine  et  de 
Solférino,  qui  déploient  au-dessus  des  conscrits  endormis,  leurs 
étendards  troués  de  balles  et  font  planer  sur  le  sommeil  de  ces  com- 
battants de  demain  les  souvenirs  des  grandes  guerres  et  des  gloires 
anciennes.  L'idée  sans  doute  est  belle,  quoi  que  peu  inédite  en  somme, 
et  telle  que  beaucoup  de  généraux  l'ont  déjà  rencontrée  dans  leurs 
ordres  du  jour.  Mais  cette  image  ajoutée  au  premier  tableau 
ajoute-t-elle  grand'chose  à  sa  signification?  Est- elle  suffisamment 
reliée  à  la  scène  du  rez-de-chaussée  pour  faire  corps  et  effet  avec 
elle?  Ce  rêve  ne  semble  pas  celui  des  dormeurs  que  nous  voyons 
étendus  sur  le  sol,  et  il  a  l'inconvénient  d'associer  inopinément  à  la 
belle  œuvre  de  M.  Détaille  le  souvenir  du  chef-d'œuvre  de  Raftet,  de 
cette  Revue  nocturne,  qui,  dans  ses  dimensions  réduites  et  ramassées, 
vibre  d'un  tel  accent  que  l'on  y  sent  passer,  comme  dans  une  incan- 
tation, l'âme  même  des  grognards  légendaires  et  le  frisson  sacré  des 
batailles  épiques. 

En  de  pareils  sujets,  les  choses  vues  et  montrées,  fût-ce  avec 
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l'incomparable  précision  qui  caractérise  le  talent  de  M.  Détaille,  ne 
suffisent  peut-être  pas;  c'est  l'évocation  qu'il  y  faut,  un  peu  d'ensor- 
cellement et  de  magie... 

Voilà  mes  critiques,  telles  que  je  les  ai  subies.  Je  les  soumets  au 
lecteur  et  à  M.  Détaille,  qui  saura  bien  reconnaître,  sous  ces  objec- 
tions, une  grande  estime  pour  son  rare  talent. 

Parmi  les  tableaux  militaires  de  l'année,  il  faut  signaler  le 
Drapeau  du  9P,  de  M.  Moreau  de  Tours,  et  la  Fin  d'un  héros,  de 
Forsberg,  comme  tout  à  fait  intéressants,  et  rappeler  aussi  ceux  de 
MM.  Boutigny,  Bloch, Tavernier,  etc.,  etc. 

Enfin,  comme  il  n'est  jamais  trop  tard  pour  faire  amende 
honorable,  j'avouerai,  avant  d'en  finir  avec  la  peinture,  que 
j'aurais  pu  signaler  et  louer  plus  tôt  l'excellent  portrait  de  M.  Ch. 
Yriarte,  le  savant  historien  de  Rimini ,  l'auteur  si  justement 
apprécié  de  tant  de  travaux  d'histoire  et  de  critique  d'art,  par 
M.  Weertz;  la  charmante  Maîtrise  d'enfants  de  chœur,  de  M.  Dawant, 
où  les  figures  des  petits  choristes  sont  joliment  et  tendrement  ob- 
servées, où  les  rouges  des  costumes  sont  fort  habilement  traités  dans 
cette  lumière  si  spéciale  d'un  choeur  de  cathédrale  ;  —  et  la  Cinquan- 
taine, de  M.  Perret,  une  paysannerie  fort  agréable  à  regarder,  où  sous 
une  tendance  légèrement  caricaturale,  on  n'a  pas  de  peine  à  recon- 
naître l'observation  la  plus  pénétrante  et  la  plus  cordiale  sympathie. 

Dans  les  salles,  toujours  peu  visitées,  des  dessins,  cartons,  pas- 
tels et  aquarelles,  il  y  avait  à  voir  un  très  beau  portrait  de  femme, 
en  noir, -par  M.  Edelfelt,  intime,  exquis;  d'excellents  dessins  de 
MM.  Renouard,  Burnand,  Lemaistre,  Boëtzel,  de  Mnie  Marie-Cazin 
et  de  M.  Michel-Cazin,  que  nous  allons  retrouver  au  rez-de-chaussée; 
de  bons  pastels  de  Fantin-Latour ,  dont  les  deux  tableaux,  le  Rheingold 
et  surtout  la  Damnation  de  Faust,  nous  montraient,  une  fois  de  plus, 
le  profond  sentiment  harmonique  et  ce  don  si  rare  d'évoquer  dans  une 
image  et  d'envelopper,  dans  le  concert  ménagé  de  tons  associés  ou 
contrastés,  toute  une  série  d'impressions  d'art  transposées,  concor- 
dantes et  synthétisées;  lui  seul  pouvait  illustrer  Wagner  et  Berlioz 
de  cette  sorte;  —  des  portraits  de  Koppay,  Prouvé,  deM'^L.  Breslau, 
de  M.  Moreau-Nélaton,  de  M1Ie  Rœderstein,  de  M.  H.  Salmson  ;  —  de 
vibrantes  études  de  MM.  Cari  Larsson,  Zorn  et  deM"eEd\vine-Dreyfus, 
la  Neige  à  Paris,  —  un  fusain  de  M.  Lhermitte  et  un  dessin  de 
M.  Bida,  etc.,  etc.  Mais  il  est  temps  de.  descendre  au  jardin,  et, 
honteux  de  notre  chapeau  noir  et  de  notre  veston  étriqué,  de  nous 
mêler  enfin  au  peuple  héroïque  des  statues. 
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LA     SCULI'TURK. 


Tout  a  été  dit  sur  la  condition  des  sculpteurs.  Un  usage  antique 
et  solennel  veut  que  chaque  année  avant  de  descendre  au  jardin  qui 
leur  est  réservé,  tout  salonnier  bien  appris  consacre  un  couplet  ému 
à  leur  patient  héroïsme,  à  leur  vie  faite  de  dur  labeur...  Vasari  nous 
raconte  que  de  son  temps  déjà,  beaucoup  lâchaient  la  partie  et 
«  sentant  leurs  articulations  se  raidir  »  quittaient  le  dur  métier, 
préférant  leur  bien-être  à  la  gloire,  et  M.  Cherbulioz  a  lu  un  faire- 
part  pour  la  naissance  du  fils  d'un  sculpteur,  ainsi  rédigé  :  «  J'ai  l'hon- 
neur de  vous  informer  que  ma  femme  vient  de  mettre  au  monde  un 
petit  peintre.  » 

Mais  par  un  juste  retour,  ce  que  l'art  sévère  leur  impose  de 
privations  leur  est  rendu  d'autre  part.  Comme  ils  sont  enfermés 
dans  des  règles  très  étroites  et  tenus  à  représenter  la  réalité  des 
formes  et  des  corps  sous  leurs  trois  dimensions,  sans  un  escamotage, 
ils  gagnent  à  cette  discipline  l'habitude  d'une  belle  loyauté  et  une 
dignité  qui  a  bien  sa  valeur  :  Dat  norma  decus.  Par  la  nature  même  et 
la  technique  de  leur  travail,  ils  sont,  plus  que  les  peintres,  les  hommes 
de  la  tradition.  Certes  leur  idéal  n'est  pas  immuable  et  ils  n'échappent 
pas  plus  que  les  autres  à  l'influence  du  milieu.  Il  est  facile  de  con- 
stater, d'une  génération  à  l'autre,  dans  la  manière  de  poser  ou  de 
draper  une  statue,  dans  la  façon  de  modeler,  dans  l'interprétation 
des  formes  et  de  la  vie,  des  changements  notables  :  mais  on  ne  trouve 
pas,  chez  eux,  de  ces  transformations  soudaines,  pareilles  à  des  révo- 
lutions ou  à  des  émeutes,  si  fréquentes  ailleurs. 

Ajoutez  enfin  que  cette  matière  que  le  statuaire  met  en  oeuvre  a 
sa  dignité  propre  et  sa  fierté.  Le  marbre  et  le  bronze  ne  sont  pas 
comme  des  esclaves  taillables  et  malléables  à  merci.  Sans  doute,  ils 
doivent  obéir,  mais  à  leur  manière,  comme  des  collaborateurs:  il 
faut  que  l'artiste  les  consulte,  les  persuade  ou  les  dompte  : 

Non  ha  l'ottimo  artista  alcun  concello 
Ch'  un  marmo  solo  in  se  non  circonscriva, 

dit,  en  deux  vers  célèbres,  celui  qui  a  confié  au  marbre  les  pensées 
les  plus  hautes  et  les  plus  tragiques  secrets;  mais  on  ne  saurait 
l'associer  à  des  buts  médiocres  ou  vulgaires,  sans  être  aussitôt 
démasqué  et  dénoncé  par  lui. 
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C'est  donc  par  une  sorte  de  destination  naturelle  que  la  sculpture 
a  été  appelée  à  exprimer  à  côté  de  l'architecture  les  pensées  mai- 
tresses  de  toutes  les  civilisations.  Depuis  les  tombes  de  Memphis  où 
le  sculpteur  égyptien  de  la  Ve  dynastie  déposait  dans  le  serdàb  ces 
prodigieux  portraits,  «  supports  du  Double  »  et  garantie  de  son 
immortalité,  jusqu'aux  portails  et  aux  murs  de  nos  cathédrales  où  nos 
imagiers  «  engravaient  »  dans  la  pierre  le  sublime  témoignage  de 
leur  génie  et  de  leur  foi,  c'est  par  le  ciseau  et  l'ébauchoir  que  se  sont 
écrites  les  plus  profondes  des  choses  que  l'art  reflète,  éternise  et 
consacre. 

Sans  rien  perdre  de  leur  forte  discipline,  nos  sculpteurs  peuvent 
donc,  ils  doivent  même  remplir,  selon  le  mot  de  Gœthe,  «  tout  leur 
esprit  et  tout  leur  cœur  des  pensées  de  leur  temps  ».  Dans  une  de 
ses  Promenades  dans  Rome,  Stendahl,  —  dont  les  jugements  sur  l'art 
offrent  un  déconcertant  mélange  de  divination  et  de  docilité  aux  pires 
préjugés  de  son  temps  —  écrivait  un  jour  cette  phrase  curieuse  : 
«  La  sculpture  peut- elle  nous  donner  la  tète  de  Napoléon  contemplant 
la  mer  des  roches  de  Sainte-Hélène?...  Si  une  telle  chose  est  possible, 
voilà  une  place  pour  le  successeur  de  Canova.  » 

Il  semble  en  effet  qu'une  certaine  statuaire  moderne  soit  encore  à 
créer;  ce  qui  ne  veut  pas  dire  qu'il  faille  sacrifier  à  la  mode  et 
employer  le  marbre  à  immortaliser  les  faits  divers  du  journal  du 
matin...  Le  mot  dédaigneux  de  Lucien  sur  le  sculpteur  Démetrios, 
d'Athènes,  qu'il  appelait  un  «  faiseur  d'hommes  »  — comme  qui  dirait 
de  bonshommes  —  plutôt  qu'un  «  statuaire  »,  marque  une  nuance 
qui  doit  toujours  être  observée;  et  le  Pompier  de  M.  Lemaire  ne  nous 
donne  pas  encore  la  formule  de  l'art  rêvé. 

Mais  il  nous  faut  autre  chose  que  ces  académies  plus  ou  moins  bien 
traitées,  dans  des  attitudes  apprises,  traditionnelles,  prévues  et 
archivues,  —  posées  comme  sur  la  planche  à  modèle  —  dont  le  défilé 
monotone  recommence  à  chaque  Salon.  Tout  n'a  pas  été  dit.  La  statue 
de  l'Histoire,  par  exemple  n'a  pas  été  faite  —  telle  du  moins  qu'un 
artiste  peut  la  rêver  à  la  fin  du  xixe  siècle.  —  La  verrons-nous  à  la 
nouvelle  Sorbonne,  à  l'entrée  de  l'École  des  hautes  études?  —  Et 
que  de  choses  nous  aurions  à  reprendre  dans  le  passé  national  —  tant 
au  point  de  vue  des  traditions  artistiques  à  renouer  que  des  grands 
souvenirs  à  évoquer  !  Un  artiste  qui  y  entrerait  avec  une  préparation 
suffisante  et  un  cœur  filial,  nous  en  rapporterait  d'incomparables 
trésors.  Je  rêve  d'un  monument  où  l'on  sentirait  communier  la 
France  moderne  avec  l'ancienne  France.  —  Oui,  nous  avons  tout 
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notre  passé  à  reconquérir,  beaucoup  d'injustices  à  venger,  beaucoup 
d'erreurs  à  réparer.  On  n'est  un  grand  peuple  qu'à  cette  condition. 

On  voyait  au  Salon  de  cette  année,  un  Roland  à  Roncecaur  de 
M.  Labatut.  M.  Labatut  est  assurément  un  homme  de  grand  talent; 
mais,  vous  qui  avez  lu  la  Chanson  de  Roland,  qui  avez  regardé  les 
saints  et  les  chevaliers  de  nos  cathédrales  —  «  opus  francigenum  » 
—  que  pensez-vous  du  beau  garçon  mourant  de  M.  Labatut  ?  Ce  n'est 
pas  aux  sources  vivifiantes  de  l'épopée  et  de  l'art  français,  c'est  dans 
l'opéra  de  M.  Mermet  qu'il  est  allé  chercher  ses  inspirations. 

Il  faut  savoir  gré  pourtant  à  M.  Labatut  qui  expose  aussi  un  Moïse 
en  bronze,  fort  intéressant,  d'avoir  pensé  au  comte  Roland.  Il  ne  nous 
a  pas  donné  celui  que  nous  attendions,  mais  il  a  fait  œuvre  pie  en 
accordant  un  souvenir  au  passé  national.  Il  n'en  est  pas  de  plus  beau, 
de  plus  glorieux,  de  plus  émouvant  —  ni  de  plus  oublié.  —  Nous  en 
sommes  pourtant  encore  à  lui  refuser  droit  de  cité  au  Louvre  —  et  nous 
assistons  à  cet  incroyable  spectacle  d'un  savant  tel  que  M.  Courajod, 
attendant  depuis  des  années  l'autorisation  d'ouvrir  à  la  sculpture 
française  une  salle  nouvelle,  dont  il  a  réuni  tous  les  éléments  et  qui 
ne  coûterait  presque  rien!  — Ah!  s'il  s'agissait  seulement  de  quelques 
bustes  de  la  décadence  gréco-romaine! 

L'histoire  d'hier  et  celle  d'aujourd'hui  sont  des  thèmes  offerts  à 
nos  sculpteurs,  et  il  n'est  que  juste  de  reconnaître  que  les  maitres 
n'ont  pas  manqué  à  cette  partie  de  leur  mission  ;  j'en  atteste  le  Gloria 
victis  et  Quand  même  de  M.  Mercié,  la  Défense  de  Paris  de  M.  Barrias, 
la  Jeunesse  de  M.  Chapu.  Le  Monument  à  élever  à  la  gloire  de  la  République 
à  Lyon,  dont  MM.  Peynot  et  Blavette  exposent  la  maquette,  ne  parait 
malheureusement  pas  devoir  rien  ajouter  d'original  à  cette  glorieuse 
série.  En  revanche  M.  Peynot  a  modelé  pour  un  des  bassins  du 
château  de  Vaux-le-Vicomte  un  groupe  de  Triions  admirablement 
compris.  Il  est  dans  le  sentiment  de  l'art  du  xvu°  siècle,  pétri  avec 
une  verve  et  une  ampleur  magistrale,  une  décision  dans  le  parti 
pris  d'une  crànerie  tout  à  fait  enlevante.  L'homme  qui  a  signé  ce 
morceau  plein  de  bravoure  ne  saurait  manquer  de  mettre  de  la  vie 
et  de  la  flamme  dans  la  sculpture  du  monument  patriotique  qu'il  est 
appelé  à  exécuter. 

Les  voiles  du  monument  de  Gambetta  ne  sont  pas  encore  officiel- 
lement tombés  à  l'heure  où  j'écris  ces  lignes,  et  l'on  n'en  jugera  bien 
que  lorsqu'il  sera  débarrassé  de  tous  ces  échafaudages.  On  peut 
compter,  je  crois,  que  le  groupe  de  Gambetta  et  du  génie  ailé  qui  le 
conseille  et  l'incite  sera  d'un  bel  effet.  La  question  est  de  savoir  si 
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à  cette  place  et  à  cette  échelle  il  sera  bien  en  valeur?  —  En  atten- 
dant nous  avions  au  Salon  un  Bouclier  de  M.  Aube,  chef-d'œuvre  de 
bonne  grâce  et  d'esprit.  C'est  ainsi  qu'il  aurait  rêvé  son  monument, 
le  peintre  dont  le  pinceau  galant 

Fit  naîlre  partout  sur  ses  traces 
L'amour,  la  volupté,  les  grâces  ! 

Notre  cher  maitre  M.  Paul  Mantz,  qui  lui  a  élevé  aussi  un  beau 
monument  de  sa  façon,  a  reproché  seulement  à  M.  Aube  d'avoir  un 
peu  trop  vieilli  un  homme  qui  n'avait  guère  le  droit  de  vieillir  et  de 
nous  montrer  le  Boucher  du  portrait  de  Roslin  plutôt  que  celui  du 
pastel  de  Lundberg. 

André  Chénier  n'a  pas  encore  son  monument.  Il  serait  digne  d'un 
ministre  républicain  d'en  commander  un  et  de  l'inaugurer  en  93 
pour  que  la  République  nouvelle,  répudiant  solennellement  les  crimes 
de  la  première,  puisse,  par-dessus  le  fossé  plein  de  sang,  tendre  la 
main  au  passé  et  renouer  la  chaîne  de  l'histoire.  Si  on  se  décidait 
jamais  à  réaliser  ce  rêve,  que  M.  Captier  auteur  d'un  farouche  Égali- 
taire  et  le  conseil  municipal  déclareront  suspect  de  réaction!  — je 
demanderais  pour  M.  Puech  le  privilège  du  monument.  Il  a  envoyé 
l'an  passé  de  Rome,  où  il  est  pensionnaire,  et  il  expose  cette  année, 
avec  le  beau  Portrait  de  Mme  E.  A.  une  Muse  d'André  Chénier,  d'un  sen- 
timent touchant  et  gracieux.  C'est  une  nymphe,  presque  une  enfant, 
le  corps  jeune  et  plein,  la  tète  fine  et  pensive.  Elle  est  agenouillée, 
elle  a  pris  dans  ses  bras  la  tête  de  son  poète  tombée  sous  le  couteau, 
et  de  ses  longs  cheveux  dénoués  elle  lui  a  fait  une  sorte  de  linceul. 
Tendrement  elle  le  baise,  les  yeux  fermés.  Ce  morceau  délicat  et  char- 
mant ne  prendra  toute  sa  valeur  que  lorsqu'on  l'aura  revêtu  du  marbre 
dont  il  est  si  digne.  Le  plâtre  empâte  et  alourdit,  et  il  faut  toujours 
prévoir  la  collaboration  de  la  matière  à  laquelle  l'œuvre  est  destinée. 

Nous  parlions  des  thèmes  offerts  à  nos  sculpteurs  par  l'histoire 
contemporaine.  Quel  monument  à  faire  que  celui  de  Victor  Hugo  !  et 
celui  de  Musset,  et  celui  de  Lamartine,  et  ceux  de  Delacroix,  de 
Millet,  de  Rousseau... 

Il  faut  reconnaître  que  la  glorification  de  nos  contemporains  n'est 
pas  toujours  pour  le  statuaire  une  tâche  facile;  il  est  beau,  sans 
doute,  d'avoir  à  ériger  l'effigie  parlante  d'un  grand  homme  ;  mais  il 
est  terrible  d'avoir  à  sculpter  un  pantalon  et  une  redingote.  Il  le  faut 
cependant  et  je  voudrais  que  l'on  ne  s'attardât  plus  à  chicaner  ceux 
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qui  ont  dû  subir  cette  nécessité,  sur  les  conditions  inévitables  de  Leur 
œuvre. 

C'est  ainsi  que  le  groupe  érigé  par  M.  Chapu  à  la  mémoire  des 
frères  Galignani  a  déconcerté  le  public.  Que  vouliez-vous  qu'il  fit 
cependant?  Pouvait-il  affubler  ces  braves  gens  d'une  toge  romaine  ou 
les  représenter  nus  comme  le  Wellington  de  Hyde-Park?  Il  les  a  pris 
tels  qu'ils  étaient;  il  les  a  posés  avec  beaucoup  d'art  dans  leur 
attitude  assurément  peu  sublime  et  pas  du  tout  héroïque.  L'un  est 
assis,  l'autre  debout  près  de  lui;  ils  causent;  ils  ont  l'air  heureux 
parce  qu'ils  vont  faire  une  bonne  action  ;  ils  ont  devant  eux  les 
plans  de  l'asile  qu'ils  vont  fonder;  l'un  explique,  l'autre  écoute. 
C'est  l'apothéose  du  notaire  bienfaisant.  On  a  sans  doute  le  droit 
de  préférer  la  Victoire  de  Samothrace,  mais  il  faut  hardiment  et  fran- 
chement accepter  le  costume  moderne  dans  la  statuaire  moderne 
quand  le  sujet  l'exige.  L'œil  du  public  et  la  main  du  sculpteur  s'y 
feront.  On  ne  doit  jamais  tricher.  Aussi  doit-on  remercier  M.  Mercié 
comme  M.  Chapu,  de  n'avoir  pas  hésité  à  représenter  le  banquier 
Zafiri,  en  redingote.  Il  est  assis  à  l'orientale,  sur  un  divan,  un  livre 
à  la  main.  Il  a  interrompu  sa  lecture  et  il  rêve  entre  deux  pages. 
Tout  ce  que  fait  M.  Mercié  a  un  caractère  de  certitude,  de  solidité  — 
une  simplicité  virile  —  une  autorité  et  une  carrure  que  l'on  retrou- 
vera dans  son  œuvre  nouvelle. 

Mais,  plus  heureux  assurément,  le  sculpteur,  quand  son  pro- 
gramme lui  permet  d'employer  sans  arrière-pensée  le  nu  et  la  dra- 
perie :  c'est  là  son  domaine  propre,  son  grand  moyen  d'expression 
plastique,  son  inépuisable  répertoire.  Il  y  a  tant  de  manières  diffé- 
rentes d'interpréter  la  figure  humaine  !  Une  jeune  fille,  Mlle  C.  Claudel, 
a  su  mettre  dans  un  groupe  d'exécution  inégale,  mais  d'inspiration 
puissante,  Sacountala,  un  sentiment  profond  de  tendresse  chaste  et 
passionnée,  je  ne  sais  quel  frémissement  et  quelle  ardeur  contenue, 
quelle  aspiration  et  quelle  plainte  étouffée. 

Son  maître,  Rodin,  a  enfermé  dans  un  admirable  buste  de  femme, 
une  palpitation  de  passion  et  de  vie  d'une  intensité  véritablement 
troublante. 

C'est  aussi  de  la  vie,  et  de  la  vie  frémissante,  que  M.  Falguière 
a  mis  dans  sa  Nymphe  chasseresse,  suivante  ou  plutôt  soubrette  de 
Diane,  qui  nous  revient  en  marbre  cette  fois,  et  plus  belle,  semble- 
t-il,  dans  cette  dernière  incarnation. 

Que  le  lecteur  et  les  sculpteurs  nous  pardonnent  de  passer  si 
rapidement  devant  de  si  belles  œuvres;  mais  nous  avons  déjà  épuisé 
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le  nombre  de  pages  qui  nous  étaient  accordées.  Il  nous  faut  donc 
nous  contenter,  au  point  où  nous  en  sommes,  d'un  regard  à  la  Musique 
et  au  Chant,  de  M.  Barrias,  deux  statues,  pour  l'escalier  de  l'Hôtel 
de  Ville,  d'une  grâce  savante  et  bien  française,  d'un  sentiment 
décoratif  exquis.  Ce  ne  sont  pas  de  ces  morceaux  faits  au  hasard, 
comme  on  en  commande  et  on  en  exécute  trop  ;  on  y  reconnaît  la  main 
et  le  goût  d'un  maître  qui  pense,  qui  prévoit  et  qui  sait. 

La  Danse,  de  M.  Delaplanche,  le  charmant  Retour  de  chasse,  de 
M.  A.  Cariés  et  l'Orphée  endormant  Cerbère,  de  M.  Peinte;  Y  Eve,  de 
M.  Marqueste;  la  Fortune,  de  M.  Michel;  la  Douleur,  de  M.  Injalbert, 
dont  les  lourdes  draperies  se  gonflent  au  souffle  d'un  brise  forte- 
ment berninesque,  mais  dont  le  parti  pris  n'est  pas  sans  intérêt;  le 
superbe  groupe  de  M.  Tony-Noël,  Pro  patria  morituri,  déjà  vu  en 
plâtre,  et  que  l'on  voudrait  bien  pouvoir  débarrasser  des  tuteurs  de 
marbre  qui  l'alourdissent,  doivent  compter  parmi  les  gains  de  ce 
Salon.  On  ne  dirait  pourtant  pas  assez,  —  à  les  voir  —  que  c'est  pour 
a  patrie  que  combattent  les  athlèles  mis  aux  prises  par  M.  Tony- 
Noël.  Mais,  si  l'on  peut  discuter  l'œuvre,  le  morceau  de  sculpture  est 
incontestablement  très  beau.  Le  groupe  de  M.  Turcan,  Y  Aveugle  et  le 
paralytique,  qui  nous  revient  en  marbre  et  qui  a  eu  la  médaille  d'hon- 
neur, est  aussi  remarquable  par  l'entente  fortement  conçue  et  conduite 
de  la  composition  que  par  l'ampleur  magistrale  de  l'exécution.  Le 
Lion  et  crocodile,  de  M.  Caïn,  est  un  groupe  héroïque.  Enfin,  la  Nuit, 
de  M.  Barbaroux;  le  Père  nourricier,  de  M.  Steiner;  la  Nymphe  et  le 
satyre,  de  M.  Jaquot;  le  buste  de  femme  si  expressif  de  Mme  Besnard; 
la  Visionnaire,  de  M.  C.  Lefevre;  le  Tombeau  de  Mgr  Lamazou  et  le 
Joueur  de  Flûte,  de  M.  Marquet  de  Vasselot;  le  Phaéton,  de  M.  Hous- 
sin,  méritaient  à  des  titres  et  à  des  degrés  divers  l'attention  et  la 
discussion.  Les  bustes  de  MM.  Guillaume,  Dalou,  Falguière,  Michel, 
Gautherin,  Bernstamm  (Ernest  Renan)  tenaient  une  belle  place  et 
nous  consolaient  du  trop  grand  nombre  de  bustes  médiocres  ou 
même  ridicules,  que  l'indulgence  du  jury  avait  laissé  passer. 

Pris  dans  son  ensemble,  ce  Salon  de  sculpture  était  d'ailleurs  un 
peu  inférieur  à  la  moyenne  des  expositions  antérieures.  Les  graveurs 
en  médaille,  en  revanche,  y  occupaient  une  place  brillante  et  glo- 
rieuse. Nous  assistons  depuis  quelques  années,  avec  des  yeux  ravis, 
à  une  véritable  renaissance  de  cet  art  charmant,  délicat  et  profond 
dont  les  œuvres  vous  donnent  la  sensation  exquise  de  tenir  comme 
de  l'art  concentré  dans  le  creux  de  la  main.  —  On  regrettait  l'ab- 
sence de  M.  Roty  —  à  qui  nous  devons  des  chefs-d'œuvre  :  la  médaille 
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de  M.  Chevreul  avec  l'adorable  Jeunesse  du  revers,  les  plaquettes  de 

M.  Marcille,  etc.,  etc.   Son  succès  récent,  son  entrée  à  l'Institut,  a 
réjoui  le  cœur  de  beaucoup  d'amis  et  d'admirateurs  inconnus. 

Le  maître  du  chœur,  M.  Chaplain  a  exposé  une  collection  de 
médailles  qu'on  ne  se  lassait  pas  d'admirer.  Je  disais  tout  à  l'heure 
que  la  statue  de  l'Histoire  était  encore  à  faire;  je  me  trompais. 
M.  Chaplain  vient  de  nous  la  donner  dans  le  revers  de  la  médaille 
du  regretté  Dumont,  l'ancien  directeur  de  l'École  d'Athènes  et  de 
l'enseignemenl  supérieur,  enlevé  trop  tôt  à  la  science  et  à  l'université 
où  son  action  avait  été  si  efficace  et  si  féconde.  —  Elle  est  destinée 
aux  lauréats  de  l'agrégation  d'histoire  qu'il  avait  fondée.  La  face 
montre  le  fin  profil  de  Dumont;  au  revers,  apparaît,  sur  un  fond  de 
ruines  légèrement  indiquées,  une  figure  drapée,  droite  au  milieu 
d'une  tranchée.  Elle  est  jeune,  elle  est  pensive,  elle  est  belle;  un  vague 
mystère  l'enveloppe.  Elle  regarde  loin  devant  elle  avec  une  sorte 
d'étonnement  de  ses  yeux  bien  ouverts.  Son  bras,  soulevé  à  hauteur 
du  front,  écarte  d'un  geste  lent  et  rythmé  les  draperies  qui  la 
cachaient,  découvre  son  visage  rêveur  et  réfléchi...  C'est  une  belle 
inspiration,  une  trouvaille  de  poète  et  d'artiste  que  cette  figure.  Il  est 
impossible  de  l'oublier  :  elle  exerce  sur  l'imagination  une  douce 
obsession;  elle  vous  accompagne.  A  côté  de  ce  chef-d'œuvre,  la 
médaille  du  duc  d'Aumale,  celle  de  M.  Guillaume  avec,  au  revers,  la 
belle  figure  assise  et  en  méditation,  penchée  sur  un  livre  d'esthé- 
tique, le  maillet  à  la  main  ;  celle  de  Got  avec  la  salle  et  la  scène  de  la 
Comédie  française,  si  ingénieusement  indiquées;  celle  de  M.  J.-P. 
Laurens  avec  le  grand  in-folio  de  Chroniques  ouvert  sur  le  chevalet 
où  verdoie  une  branche  de  chêne;  celle  de  M.  Henriquel  Dupont  et  celle 
de  M.  Cabanel...  Il  y  dans  ce  petit  cadre  plus  de  pensée,  d'art  et  de 
poésie  qu'on  ne  saurait  le  faire  entendre  à  ceux  qui  ne  l'ont  pas  vu. 

C'est  sur  cette  impression  que  je  veux  prendre  congé  de  ce  Salon. 
A  quoi  bon,  d'ailleurs,  fatiguer  plus  longtemps  le  lecteur  qui  nous  a 
sans  doute  déjà  faussé  compagnie?  Quelques  amis  ne  nous  ont  pas 
caché  qu'on  ne  lit  plus  de  Salon  au  mois  d'août.  Voilà  qui  suffirait  à 
rendre  modestes  les  critiques,  —  et  peut-être  aussi  les  artistes,  s'ils 
veulent  bien  y  réfléchir.  —  Mais  nous  sommes,  plus  que  personne, 
convaincu  de  la  vanité  finale  de  toutes  nos  écritures  et  nous  avons 
beaucoup  moins  la  prétention  de  défendre  nos  pages  inutiles  que  les 
œuvres  de  valeur  dont  nous  devions  parler. 

ANDRÉ    MICHEL. 
XXXVIII.    —    2°    PÉRIODE.  20 
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LEGS   DE  MME  DE   SOMMARIVA 

AU    LOUVRE. 
Legs  de  Mme  Boucicaut  et  de  Mm°  Sévène. 


adame  de  Sommariva ,  morte 
en  avril  dernier  au  château 
de  Champigneul,  près  Nancy, 
vient  de  laisser  au  Louvre 
la  perle  la  plus  précieuse  de 
la  collection  de  son  mari.  En 
1839,  à  la  vente  du  duc  de 
Sommariva,  beau -père  de  la 
légatrice,  trois  œuvres  de 
Prud'lion  passaient  aux  en- 
chères avec  un  succès  de  prix 
fort  imprévu  pour  l'époque. 
Un  «  Zéphire  » ,  estimé  3,000 
francs  par  le  naïf  notaire  de  la  famille,  s'adjugeait  21,000  francs  à 
M.  Guénin  de  Bouglainval  et  traversait  la  collection  Valpinson  avant 
d'échoir  à  M.  Pereire  au  chiffre  de  120,000  francs.  Une  Vénus  et 
Adonis  était  acquise  7,800  francs  par  M.  Marcille  père  et  allait  re- 
venir à  M.  Eudoxe  Marcille.  Puis,  un  Enlèvement  de  Psyché,  coté 
3,000  francs,  était  repris  par  la  famille  à  15,450  francs,  après  avoir 
été  poussé  à  15,000  francs  par  M.  La  Caze.  C'est  cette  Psyché,  restée 
longtemps  l'honneur  des  salons  de  Mme  de  Sommariva,  rue  de  la 
Ville-l'Evêque,  c'est  elle  l'objet  de  la  donation  d'hier.  Le  Louvre, 
réduit  désormais  à  vivre  d'aumônes,  en  arrive  à  escompter  le  testa- 
ment des  généreux  amateurs  et  à  se  croire  presque  un  droit  au  sou- 
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venir  de  chacun  d'eux.  Cette  prétention  serait  dépure  fantaisie,  sans 
l'encouragement  effectif  des  collectionneurs  eux-mêmes  ;  mais  com- 
ment s'empêcher,  à  la  suite  des  cadeaux  princiers  de  ces  dernières 
années,  de  désirer  la  généralisation  d'une  habitude  si  heureuse  pour 
l'enrichissement  des  Musées? 

Le  duc  de  Sommariva,  le  contemporain  de  Prud'hon ,  le  possesseur 
de  la  riante  villa  Sommariva  aux  bords  du  lac  de  Côme,  le  grand 
seigneur  de  la  rue  Basse-du-Rempart,  en  entrant  en  relations  avec 
l'artiste  lui  avait  tout  d'abord  commandé  son  propre  portrait.  De  cette 
œuvre,  aujourd'hui  au  Musée  de  Milan,  on  peut  avoir  une  vision 
exacte  par  le  dessin  préparatoire,  de  la  collection  Eudoxe  Marcille. 
Avec  ce  crayon  noir  unique  éclairé  de  touches  de  craie,  Prud'hon 
avait  assis  son  personnage  vers  la  droite  au  milieu  d'un  paysage 
indéterminé.  Sur  la  toile,  il  en  arrêta  les  lignes  en  meublant  le  fond 
des  deux  statues  de  Canova,  la  Musique  et  la  Danse.  Ce  début  devait 
avoir  pour  conséquence  naturelle  les  trois  acquisitions  successives 
dispersées  à  la  vente  de  1839.  11  y  avait  eu,  en  outre,  une  réduction 
inachevée  de  la  Justice  Divine  acquise,  à  ces  mêmes  enchères,  par 
M.  Chaix-d'Est-Ange  au  prix  de  1,100  francs  et  encore  aujourd'hui 
chez  la  veuve  du  célèbre  avocat. 

Avant  d'oser  s'attendre  à  la  possession  de  la  Psyché,  le  Louvre 
avait  manqué  de  près  l'occasion  d'acquérir  le  «  Zéphire  ».  En  1881, 
sous  la  direction  de  M.  Barbet  de  Jouy,  M.  deTauzia  étant  conserva- 
teur des  peintures,  M.  Eudoxe  Marcille  voulut  bien  essajrer  une  ten- 
tative auprès  de  M.  Valpinson  en  vue  de  faire  entrer  au  Musée 
l'Odalisque  d'Ingres  et  le  «  Zéphire  ».  En  pareille  négociation,  M.  Mar- 
cille était  le  meilleur  juge  du  prix  à  proposer.  Aussi  fixa-t-il  lui-même 
les  conditions  d'achat.  Cent  mille  francs  furent  offerts  des  deux,  mais 
refusés.  L'année  suivante,  M.  Guilhiermoz  s'entremettait  à  son  tour 
dans  l'intérêt  de  la  riche  galerie  de  M.  Pereire.  Cette  fois,  M.  Val- 
pinson  déclare  s'en  tenir  à  deux  cent  mille  francs  !  L'affaire  était 
grosse,  même  pour  un  financier.  Enfin,  il  fut  convenu  de  180,000  francs, 
et  le  Louvre  s'estima  trop  heureux  de  racheter  l'Odalisque  à 
M.  Pereire  au  prix  de  60,000  francs.  Ce  fut  donc  une  alerte,  une  partie 
perdue  d'avance  sur  le  nom  de  Prud'hon,  car,  outre  l'exagération 
de  la  demande,  l'avidité  déjà  intolérable  alors  des  départements 
archéologiques  du  Louvre  rendait  impossible  toute  acquisition  d'im- 
portance. Les  tessons  mangeaient  la  part  des  chefs-d'œuvre  avec  une 
inconscience  absolue  et  décisive.  U  Enlèvement  de  Psyché,  déjà  connu  par 
cette  belle  lithographie  d'Aubry-Lecomte,  reproduite  ici  même,  date 
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de  la  meilleure  époque  des  œuvres  de  Prud'hon.  Autant  vaut  renoncer 
aux  formules  banales  de  l'admiration,  et  se  reporter,  pour  l'historique, 
au  travail  de  Charles  Clément.  Le  corps  de  Psj'ché  est  d'une  grâce 
inconcevable  ;  la  draperie  jaune  et  le  rayon  bleu  de  l'aile  d'un  des 
amours  ajoutent  au  mystère  de  la  couleur.  Une  première  pensée  de 
cette  Psyché  était  donnée  au  Louvre  en  1878  par  M.  His  de  la  Salle. 
C'est  une  vigoureuse  pierre  noire  à  traînées  de  blanc.  Une  autre  pré- 
paration, celle-là  plus  complète  et  plus  près  des  lignes  définitives  du 
tableau,  était  acquise  par  M.  Marcille  père  à  la  vente  du  cabinet 
Odiot.  M.  Camille  Marcille  en  hérita,  puis  elle  passa  aux  mains  de 
M.  Stern,  le  banquier. 

La  comtesse  de  Sommariva  vient  de  léguer  avec  la  Psyché  une 
peinture  de  Guérin,  V Aurore  et  Céphale,  du  Salon  de  1810.  Forster  en 
grava  la  composition  en  1821 .  Cette  toile  de  dimension  était,  de  même, 
une  commande  du  duc  de  Sommariva  et  parut  en  pendant  de  l'Andro- 
maqucet  Pyrrhus.  La  figure  de  femme  fait  effet  par  la  recherche  du 
geste  et  le  tout  peut  passer  pour  une  des  meilleures  mj'thologies  de 
l'artiste. 

Telle  est  cette  donation,  réellement  digne,  de  toute  manière,  de 
la  haute  famille  de  collectionneurs  d'où  elle  vient.  La  Conservation 
des  Musées  et  les  fidèles  de  Prud'hon  n'auront  jamais  trop  de  recon- 
naissance pour  une  pareille  largesse.  Dans  le  même  trimestre, 
Me  Gâtine,  notaire  de  la  succession  Boucicaut,  informait  le  Louvre 
d'un  legs  de  trois  tableaux  :  Biche  au  bois  de  Courbet,  Femmes  égyp- 
tiennes aux  bords  du  Nil  de  Fromentin  et  Moissonneuses  de  Julien 
Dupré.  Ce  sont  d'excellentes  pages  d'exposition,  reçues  avec  toute  la 
gratitude  désirable.  Pourtant,  ce  don  posthume  a  pu  paraître  un  peu 
restreint,  en  contraste  de  la  manifestation  presque  sociale  du  testa- 
ment d'ensemble  des  Boucicaut.  Comment  la  répartition  des  legs  de 
cette  fortune  immense  et  désormais  historique  a-t-elle  fait  la  part 
du  Louvre  si  imperceptible,  après  s'être  préoccupée  du  sort  d'institu- 
tions littéraires  encore  plus  étrangères  aux  habitudes  d'esprit 
des  Boucicaut?  La  chose  est  d'autant  plus  inexplicable  en  appa- 
rence, si  l'on  tient  compte  de  la  fréquentation  assez  soutenue  de 
M.  Boucicaut  avec  certains  de  nos  artistes  pour  des  commandes 
ou  des  portraits.  Est-il  nécessaire  de  rappeler  les  plafonds  du  Bon- 
Marché,  la  décoration  de  ses  châteaux,  la  chapelle  de  mosaïque  de 
Bellesme,  dans  l'Orne,  et  même  l'hospitalité  permanente  offerte  aux 
toiles  et  bustes  modernes,  au  fameux  salon  de  lecture  de  ses  maga- 
sins ?  L'éclectisme  universel  de  ses  bienfaits  aurait  dû,  tout  au  moins, 
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nous  valoir  un  souvenir  proportionné  aux  donations  similaires. 
Malheureusement,  le  Louvre,  il  faut  Le  dire,  ne  prêtait  pas  à  des  legs 
d'argent,  faute  de  cette  Caisse  des  Musées,  alors  encore  à  l'état  de  rêve. 
Pour  n'être  pourvu  d'aucune  organisation  pratique,  capable  de  s'atti- 
rer des  ressources  effectives,  le  Louvre  a  certainement  perdu  bon 
nombre  de  contributions  individuelles.  Combien  de  sommes  nous 
seraient  parvenues  en  vue  de  l'accroissement  de  nos  galeries,  si  le 
public  avait  su  où  et  comment  les  adresser.  Se  figure-t-on,  par 
exemple,  les  conseillers  du  testament  de  Mn,e  Boucicaut,  s'en  tenant 
aux  toiles  d'hier,  s'il  avait  existé  un  bureau  officiel  de  Caisse  des 
Musées!  La  faute  en  est  hélas!  au  Parlement  ou,  parait-il,  plutôt  au 
Sénat  seul.  Sous  prétexte  d'une  création  de  Caisse  de  la  vieillesse, 
véritable  prime  à  la  fainéantise  nationale,  il  détourne  de  leur  appli- 
cation initiale,  des  sommes  formellement  promises  aux  Musées. 
A-t-on  assez  leurré  le  Louvre  du  produit  de  cette  vente  des  diamants 
de  la  couronne!  Et,  pourtant,  rien  ne  paraît  à  l'horizon.  Il  faut  donc 
faire  réfléchir  les  parlementaires  en  leur  apprenant  les  effets  de 
l'initiative  privée  :  la  Caisse  des  Musées  vient  de  prendre  vie  toute 
seule,  grâce  au  testament  libéral  d'une  admiratrice  passionnée  de  la 
maison,  M"10  Sévène.  Cette  généreuse  femme  avait  institué  le  Louvre 
légataire  universel  de  toute  sa  fortune,  quatre  cent  mille  francs  envi- 
ron. Cette  première  mise  de  dotation  particulière  éveillera-t-elle  des 
remords  parmi  les  politiques  et  voudront-ils  ne  pas  être  en  reste  avec 
une  femme?  On  serait  curieux  de  le  savoir. 

HENRY    DE    CHENNEV1ÈKES. 


LE 

VICOMTE    BOTH    DE    TAUZIA 


Un  nouveau  deuil  vient  de  frapper  le  Louvre  :  le  vicomte  de  Tauzia 
a  succombé  aux  suites  d'une  maladie  du  cœur  dont  le  dénoûment  a 
été  presque  foudroyant. 

M.  Both  de  Tauzia,  né  à  Bordeaux  en  1823,  appartenait  à 
une  ancienne  famille  hollandaise  établie  en  France  depuis  plus  de 
cent  cinquante  ans.  Un  de  ses  aïeux,  Pierre  Both,  avait  été  de  1610 
à  1614  le  premier  gouverneur  des  Indes  néerlandaises.  Entré  au 
Louvre  comme  attaché  libre  en  1858,  le  vicomte  de  Tauzia,  après 
avoir  parcouru  les  différentes  étapes  de  la  hiérarchie  administrative 
du  Musée,  fut  nommé  en  1874  conservateur  de  la  peinture,  des  dessins 
et  de  la  chalcographie.  Dans  ce  poste,  il  rendit  les  services  les  plus 
éminents.  Elève  de  M.  Reiset,  auquel  il  succédait,  formé,  par  ce  juge 
impeccable,  à  l'exquise  délicatesse  du  goût  et  à  la  sûreté  incom- 
parable de  l'œil,  aguerri  par  le  maniement  journalier  des  œuvres 
les  plus  diverses,  ayant  soumis  à  son  examen  incessant  les  trente 
mille  dessins  du  Louvre,  il  avait  acquis  dans  les  matières  si  difficiles 
d'authenticité  et  d'attribution  une  véritable  infaillibilité.  De  nom- 
breux voyages  à  l'étranger,  en  Italie  surtout,  non  pas  excursions 
d'amateur  ou  de  dilettante,  mais  vrais  voyages  d'explorations,  le 
crayon  en  main  et  la  loupe  à  l'œil,  avec  retours  infatigables  aux 
œuvres  troublantes,  avaient  aiguisé  encore  cette  pénétration  faite 
de  qualités  natives  et  de  solide  enseignement.  Puis,  revenu  dans  son 
cher  cabinet  du  Musée,  il  dépouillait  un  à  un  ses  nombreux  petits 
carnets  couverts  de  notes  d'une  minuscule  écriture  indéchiffrable 
pour  tout  autre  que  pour  lui,  source  inépuisable  de  renseignements 
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inédits,  de  rectifications  toujours  motivées,  de  comparaisons  judi- 
cieuses. Et  de  là  sont  sortis  ces  rapports  lumineux  et  ces  catalogues 
pleins  de  documents  indiscutables.  Pas  de  verbiage,  pas  de  litté- 
rature inutile,  rien  qui  tendît  à  rehausser  le  mérite  de  la  découverte, 
à  parer  l'inédit  ou  le  nouveau,  ou  à  dissimuler  les  ignorances  forcées 
de  la  critique  la  plus  savante.  Les  notices  dont  il  a  enrichi  ses 
catalogues  resteront  les  modèles  du  genre,  et  même  à  l'étranger, 
elles  sont  regardées  comme  ayant  toute  l'autorité  d'arrêts  définitifs. 

Nul  ne  poussa  plus  loin  que  lui  l'amour  ou  plutôt  la  passion  de 
son  métier.  Toujours  à  son  poste  dans  ce  Musée  où  s'écoulait  sa 
laborieuse  existence,  il  ne  vivait  que  pour  l'admirer  et  l'enrichir. 
Épris  surtout  de  l'art  italien  des  xve  et  xvi°  siècles,  il  fut  pendant 
vingt  années  le  principal  agent  des  délicates  négociations  qui  firent 
entrer  au  Louvre  les  fresques  de  Luini,  de  fra  Angelico,  de  Botticelli 
et  tant  de  tableaux  des  primitifs  de  la  Renaissance.  Et  les  dessins  ! 
car  c'était  là  son  champ  de  bataille  favori,  comme  il  savait  les  acheter 
aux  bons  endroits,  les  encadrer  dignement,  les  mettre  en  belle 
lumière  et  les  faire  valoir  de  toutes  façons!  Grâce  à  cette  fréquen- 
tation assidue  des  dessins,  à  cette  intimité  étroite  avec  les  premières 
pensées  des  grands  maîtres,  en  les  surprenant  au  moment  de  l'inspi- 
ration naissante,  en  saisissant  le  trait  initial  et  l'écriture  même  de 
chaque  main,  en  suivant  pas  à  pas  le  crayon  ou  la  plume  à  travers 
leurs  évolutions  changeantes  (et  quelle  meilleure  école  pourrait-on 
imaginer?)  Tauzia  était  arrivé  à  cette  merveilleuse  faculté  de  discer- 
nement et  de  divination  qui  faisait  de  lui  l'arbitre  suprême  en 
certaines  questions.  Que  de  soin  encore  et  de  tact  dans  ces  installa- 
tions de  la  Salle  des  sept  mètres,  de  la  Galerie  des  États,  dans  ce  rajeu- 
nissement du  salon  Carré  et  de  la  Galerie  française  du  xvne  siècle,  et, 
tout  dernièrement,  malgré  l'insuffisance  de  la  place  et  de  la  lumière, 
dans  cet  arrangement  de  la  collection  des  Portraits  d'artistes! 

L'art  moderne  ne  le  laissait  pas  indifférent;  le  commerce  quoti- 
dien avec  les  premiers  entre  les  maîtres,  avec  les  plus  purs  chefs- 
d'œuvre  des  diverses  écoles,  qui  rend  presque  forcément  exclusif  et 
dédaigneux,  n'avait  pas  fermé  ses  yeux  aux  manifestations  de  la 
peinture  contemporaine,  même  à  celles  qui  pouvaient  dérouter  des 
juges  moins  raffinés.  Dans  les  fonctions  de  membre  de  jury  des  Salons, 
Tauzia,  sans  parti  pris  aucun,  s'attachait  surtout  aux  notes  originales 
et  savait  deviner,  sous  l'inexpérience  et  l'hésitation  du  débutant,  les 
promesses  d'un  talent  individuel  ou  d'un  tempérament  de  véritable 
artiste.  Considérant  avec  raison  l'art  comme  un  des  plus  précieux 
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éléments  du  patrimoine  de  la  nation,  il  suivait  avec  un  intérêt  vigilant 
ses  moindres  productions,  ses  tentatives  d'innovations  hardies,  et  il 
lui  est  arrivé  de  prédire  plus  d'une  renommée  qu'on  ne  soupçonnait 
point  encore. 

Mais  c'était  surtout  au    Louvre,   dans  ce   cabinet  discrètement 
orné  dequelques  belles  reproductions  d'œuvres  italiennes  du  xve  siècle , 
parmi  les  livres  de  critique  d'art  en  toutes  langues,  quand  il  était  assis 
devant  ce   bureau  surchargé  de  fiches,   de  notes,    de  carnets,   de 
catalogues,   c'était  là  qu'il  fallait   le    voir,   inactif  et   flâneur  en 
apparence,  mais  toujours  occupé  de  son  cher  métier,  préparant  une 
belle  notice,  méditant  un  classement   nouveau,   comparant   menta- 
lement tel    dessin  et   tel  autre,  dissimulant    son    activité    et  son 
savoir,   comme    d'aucuns  leur  paresse  et   leur   ignorance.    D'une 
droiture  inflexible,  d'une  rare  sincérité  de  sentiments,  ennemi  des 
compromis  et  des  faiblesses,  fuyant  la  réclame  et  le  bruit,  sauvage 
à  l'égard  des  étrangers  et  des  importuns,  il  ne  se  donnait  qu'à  ses 
quelques  amis,  mais  sans  réserve,  avec  un  charmant  abandon,  enjoué 
et  cordial,  causeur  spirituel  et  fin,  toujours  modeste  et  n'aj^ant  de 
l'érudit  que  la  science.  Le  samedi,  à  la  sortie  de  l'Institut,  qu'on 
apercevait  par  delà  la  Seine  des  fenêtres  de  son  cabinet,  quelques 
intimes,  Bonnat,  le  marquis  de  Chennevières,  le  prince  d'Arenberg, 
MM.  Buon  et  Barbet  de  Jouy  montaient  volontiers  son  escalier  sans 
fin  pour  s'entretenir  avec  lui  des  choses  de  l'art.  Que  de  bonnes  heures 
n'avons-nous  pas  passées  dans  ces  familières  et  instructives  causeries, 
où  tout  était  admis  sauf  le  pédantisme!  Que  d'utiles  choses  on  y 
apprenait  sans  presque  s'en  douter!  Que  de  voyages  sans  fatigues, 
en  ces  bons  fauteuils  du  Louvre,  à  travers  tous  les  Musées  d'Europe  ! 
Et  nous  ne  le  verrons  plus!  Il  ne  nous  restera  que  le  souvenir  de 
cet  esprit  charmant,  de  ce  caractère  loyal,  de  cette  haute  science 
appuyée  sur  une  acuité  et  une  justesse  uniques  de  l'œil.  Il  était  au 
Louvre  le  dernier  d'une  génération  d'hommes,  aujourd'hui  enlevés 
au  Musée  par  la  mort  ou  par  l'exil,  qui  formaient  comme  une  famille 
entièrement  dévouée  à  leur  glorieuse  Maison. 

CHARLES     EPHRUSSI. 


CORRESPONDANCE  DE    COPENHAGUE 


LES     ARTISTES     FRANÇAIS    EN     DANEMARK 


epuis  le  mois  de  mai  Copenhague  est  en  fêle.  Dans  le 
palais  de  bois,  construit  par  l'habile  architecte  Ny- 
derop,  sont  exposées  les  œuvres  d'art  Scandinaves 
et  les  œuvres  d'art  industriel  îles  autres  pays  d'Eu- 
rope; en  outre,  un  second  palais  a  été  élevé  en  quel- 
ques semaines,  comme  d'un  coup  de  baguellr.  par 
notre  collègue  et  ami  M.  Klein,  et  celui-là  est  uni- 
quement affecté  aux  œuvres  de  l'art  français,  que 
M.  Jacobsen  ,  le  célèbre  brasseur  danois,  a  voulu 
honorer  dans  son  pays,  rendant  ainsi  le  plus  déli- 
cat et  le  plus  généreux  hommage  à  notre  belle  école 
moderne,  qui  est,  depuis  un  siècle,  l'école  du  monde  entier. 

Déjà  quelques-uns  de  nos  plus  éminents  statuaires,  l'aul  Dubois,  Chapu,  Gau- 
therin,  avaient  eu  l'occasion  d'apprécier  la  cordiale  hospitalité  du  peuple  danois. 
M.  Jacobsen,  en  reconnaissance  du  concours  que  lui  ont  prêté  les  artistes  français 
dans  l'organisation  de  l'exposition,  a  voulu  leur  en  faire  lui-même  les  honneurs, 
et,  dans  la  soirée  du  8  juin  dernier,  partait  de  Paris  une  véritable  caravane  com- 
posée d'architectes,  de  peintres,  de  sculpteurs,  de  graveurs  et  de  critiques  d'art, 
heureux  de  répondre  à  la  gracieuse  invitation  qui  leur  était  faite. 

Si  le  voyage  fut  gai,  point  n'est  besoin  de  le  dire.  Nous  nous  arrêtons  quelques 
heures  à  Cologne  :  la  cathédrale,  avec  ses  décorations  de  pierre  traitées  comme 
du  bois  découpé  et  ses  statues  en  ciment,  nous  laisse  absolument  froids.  C'est, 
comme  la  cathédrale  de  Milan,  un  pastiche  de  nos  monuments  français  du  moyen 
âge,  insuffisamment  étudiés  et  mal  compris.  En  revanche,  la  belle  église  romane 
de  Sainte-Marie  au  Capitole,  avec  son  abside,  ses  transepts  circulaires  el  la 
richesse  de  sa  décoration  intérieure  est  d'un  effet  saisissant. 

Nous  traversons  jusqu'à  Hambourg  un  pays  plat,  sorte  de  tourbière,  à  l'aspect 
désolé,  où  s'élèvent  de  loin  en  loin  de  petites  maisons  en  pans  de  bois  qui  nous 
rappellent  les  joujoux  de  Nuremberg. 

11  est  dix  heures  du  soir  ;  voici  Hambourg  avec  ses  quais  :  l'eau,  qui  reflète  la 
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lumière  du  crépuscule,  forme  une  nappe  blanchâtre  au  milieu  du  scintillement  du 
gaz  cl  de  la  lumière  électrique.  Des  vapeurs  s'élèvent,  estompant  les  silhouettes 
des  monuments  :  on  se  croirait  à  Venise  ou  dans  un  port  de  l'Orient.  Nous  nous 
contenterons  d'avoir  vu  Hambourg  au  crépuscule  :  la  lumière  du  jour  nous 
donnerait  peut-être  quelques  désillusions. 

La  colonie  française  de  Hambourg  nous  est  présentée  par  l'aimable  consul  de 
France,  M.  Balny  d'Avricourt,  qui  s'embarque  avec  nous  à  Kiel  pour  Korsœr. 

Ohl  l'admirable  traversée  par  une  de  ces  nuits  claires  d'été  que  connaissent  seuls 
les  peuples  du  Nordl  Nous  sortons  de  la  baie  de  Kiel  entre  deux  lignes  de  forte- 
resses, après  avoir  côtoyé  la  flotte  cuirassée  allemande.  Nous  assistons  en  pleine 
mer  à  un  superbe  lever  de  soleil  et  nous  abordons  enfin  dans  l'île  de  Seeland. 

Dès  notre  arrivée  à  Copenhague,  nous  sommes  reçus  à  bras  ouverts  par  le 
président  de  notre  comité,  M.  Antonin  Proust,  par  M.  Jacobscn  et  par  les  artistes 
danois  :  les  fêtes  commencent  et  se  succèdent  sans  interruption  pendant  huit  jours. 

On  nous  a  répartis  par  hôtels  :  à  l'hôtel  National,  MM.  Barrias,  Falguière,  Mercié, 
Chaplain,  André  Michel,  Pluyssens  et  moi;  à  l'hôtel  Dagmar,  M.  et  Mme  Bénard, 
MM.  Gervex,  Duez,  Koll,  Béraud  et  Dubufe. 

A  peine  sortis  des  wagons,  nous  nous  embarquons  pour  une  première  excursion 
sur  le  Sund,  assez  calme  malgré  le  vent  qui  souffle  de  terre.  La  Baltique  paraît  y 
être  habituée  :  c'est  un  grand  lac,  d'un  bleu  intense,  constamment  sillonné  par  les 
voiles  des  navires. 

M.  Schow  nous  réunit  a  Skodsborg,  dans  ue  somptueux  banquet,  aux  organi- 
sateurs de  l'Exposition  Scandinave,  dont  il  est  vice-président.  Nous  rentrons  à 
Copenhague  par  terre,  à  travers  des  forêts  de  hêtres,  où  paissent  tranquillement  de 
véritables  troupeaux  de  cerfs. 

Nos  hôtes,  par  un  raffinement  de  courtoisie,  parlent  constamment  notre  lan- 
gue, et  je  suis  encore  sous  le  charme  de  la  conversation  des  dames  danoises  qui 
joignent  à  la  plus  solide  érudition  un  esprit  vraiment  parisien. 

La  journée  du  mardi  a  été  consacrée  à  la  visite  des  musées.  Le  Musée  consacré 
à  Thorwaldsen  fait  autant  d'honneur  à  l'artiste  qui  a  reçu  cet  hommage  qu'au  peuple 
qui  l'en  a  jugé  digne.  La  tombe  de  l'artiste  est  au  milieu  d'une  cour  rectangulaire 
qu'entourent  des  salles  et  des  galeries  où  sont  conservées  les  œuvres  du  maître. 
On  ne  peut  juger  Thorwaldsen,  un  contemporain  de  Canova,  qu'en  se  transportant 
par  la  pensée  dans  le  milieu  où  il  a  produit  ses  œuvres.  Si  quelques  statues  nous 
apparaissent  aujourd'hui  comme  des  interprétations  d'oeuvres  antiques,  dépourvues 
d'originalité,  un  grand  nombre  de  bas-reliefs  attestent  une  science  de  composition 
et  d'arrangement  que  l'école  moderne  a  peut-être  tort  de  dédaigner  et  qui  sont 
une  des  qualités  essentielles  de  toute  œuvre  décorative. 

Au  cours  de  cette  visite,  nous  songeons  à  nos  vieux  maîtres  français  (certes 
plus  glorieux  que  Thorwaldsen),  à  notre  Jean  Goujon,  à  notre  Jean  Cousin,  à  nos 
sculpteurs  du  xvii"  siècle,  les  Pierre  Puget,  les  Coustou,  les  Coysevox,  à  notre 
Houdon,  à  notre  Rude,  l'immortel  auteur  du  Chant  du  Départ,  qui  attendent  encore 
un  pareil  hommage. 

Deux  autres  musées,  le  Musée  de  Rosenborg  et  le  Musée  des  Antiquités  Scan- 
dinaves, captivent  particulièrement  notre  attention.  Le  premier  est  installé  dans 
un  château  de  brique  el  de  pierre,  construit  par  le  roi  Christian  IV.  C'est  un 
monument  de  celle  Renaissance  danoise,  qui  est  postérieure  d'un  demi-siècle  à  notre 
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Renaissance  française  cl  dont  l'île  de  Seeland  offre  des  types  intéressants  comme 
la  chapelle  de  Rœskilde,  sépulture  des  rois  de  Danemark,  li-s  châteaux  île  Krori- 
borg  à  Helsingœr  (Elseneur)  et  de  Frederiksborg.  La  décoration  intérieure  de  ces 
monuments  est  d'une  richesse  presque  excessive.  Les  tribunes  et  les  stalles  des 
églises  sont  en  marqueterie,  rehaussée  d'or  et  de  peintures  aux  couleurs  vives. 
Les  voûtes  et  les  plafonds  sont  surchargés  de  sculptures,  de  peintures  et  de 
dorures.  Aucun  repos  n'est  ménagé  pour  l'œil  que  fatigue  l'éclat  de  tant  de  richesses 
juxtaposées. 

Le  château  de  Roscnborg  est  un  musée  des  souverains  ;  dans  chaque  salle  du 
château,  dont  la  décoration  ancienne  est  conservée,  sont  exposés  chronologique- 
ment et  par  règne,  les  costumes,  le  mobilier  et  les  bijoux  de  la  famille  royale  ; 
quelques  pièces  sont  éblouissantes.  Au  lieu  de  présenter  comme  notre  Musée  de 
Cluny,  un  fouillis  des  plus  admirables  oeuvres  d'art  entassées  les  unes  contre  les 
autres,  le  musée  de  Rosenborg  est  un  véritable  enseignement  par  l'ordre  même 
qui  a  présidé  au  classement  des  objets  exposés. 

C'est  le  magnifique  complément  du  Musée  des  Antiquités  Scandinaves  qui  s'étend 
depuis  les  époques  préhistoriques  jusqu'à  la  fin  du  xvi°  siècle.  Le  Musée  des  Antiquités 
Scandinaves  est  le  joyau  de  Copenhague.  Aucune  collection  d'Europe  ne  contient 
de  plus  précieux  objets  de  l'âge  de  pierre  et  de  l'âge  de  bronze.  A  coté  des  haches 
et  des  lances  en  silex,  voici  les  colliers  d'ambre,  les  poteries  aux  décorations  rec- 
lilignes  ou  curvilignes,  puis  les  boucliers  et  les  trompettes  de  bronze,  de  superbes 
vases  d'or  aux  ornements  géométriques,  qui  rappellent  certains  ornements  des 
vases  du  trésor  de  Mycènes,  des  colliers  de  perles  de  verre,  de  précieux  bijou  x 
semblant  indiquer  pour  la  civilisation  danoise  primitive  une  origine  orientale,  puis 
des  autels  et  des  sièges  de  l'époque  romane,  des  émaux,  des  vitraux  en  petit 
nombre,  des  tapisseries,  des  meubles  sculptés,  des  ornements  de  fer  repoussé. 
C'est  une  véritable  merveille  que  ce  musée. 

Le  soir  nous  assistons  au  cirque  Reriz  à  un  ballet  japonais  d'une  savante  com- 
position et  d'une  couleur  extraordinaire.  Pourquoi  ne  fait-on  pas  plus  fréquemment 
à  Paris  l'essai  de  ces  danses  gracieuses,  qui  excluent  peut-être  les  tours  de  force, 
mais  où  la  forme  et  la  couleur  ont  la  plus  grande  part? 

La  plus  charmante  réception  nous  était  réservée  pour  le  mercredi  à  Ny-Carls- 
berg.  La  glyptothèque  de  M.  Jacobsen  est,  à  l'exception  de  quelques  salles  de 
sculptures  antiques  et  d'une  salle  de  sculptures  danoises,  presque  entièrement 
occupée  par  des  œuvres  modernes  françaises.  Avec  quelle  joie  nous  trouvons,  à 
côté  des  bustes  de  nos  hôtes  par  Chapu  et  Gautherin,  les  belles  figures  du  tombeau 
de  la  Moricière  reproduites  en  marbre  par  Paul  Dubois,  l'Ophélie  de  Falguière,  le 
«  Quand  même  »  de  Mercié,  la  maquette  du  monument  d'Henri  Regnault  et  la 
Jeanne  d'Arc  de  Chapu. 

La  salle  à  manger  est  ornée  de  bas-reliefs  de  Thorwaldsen.  Une  serre  met  en 
communication  les  salons  de  réception  avec  un  atrium  entouré  de  portiques  d'où 
la  vue  s'étend  jusqu'à  la  mer.  C'est  une  création  de  M.  Jacobsen  père. 

Comment  ne  pas  être  ému  de  l'hommage  rendu  par  un  Danois  à  la  sculpture 
française,  à  ces  belles  œuvres  modernes  expressives  et  vivantes,  où  vient  s'ajouter 
à  la  beauté  idéale  de  l'art  grec  le  mouvement  qui  communique  au  spectateur  la 
pensée  même  de  l'artiste  ! 

Mme  Jacobsen  préside  avec  une  grâce  souveraine  à  cette  fête,  s'intéressant  à  nos 
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travaux  autant  et  plus  peut-être  qu'une  Française,  et  partageant  l'enthousiasme 
de  son  époux  pour  les  chefs-d'œuvre  de  notre  art. 

Une  nouvelle  fête  et  «  plus  brillante  »  que  la  première  encore  nous  est  donnée  le 
lendemain  à  Skodsborg.  Un  train  spécial  nous  conduit  à  Klampenborg  où  des  landaus 
nous  attendent  pour  nous  conduire  à  travers  bois  jusqu'au  Sund.  Les  façades  de 
Skodsborg  sont  décorées  de  drapeaux  ;  en  rade  mouille  un  vaisseau  cuirassé,  le 
Helgoland,  dont  les  canots  nous  attendent  pour  nous  transporter  à  bord.  Les  canots 
dansent  sur  la  mer  houleuse.  Dès  notre  arrivée  à  bord  les  officiers  se  découvrent, 
la  musique  joue  la  Marseillaise  et  le  commandant  nous  fait  visiter  en  détail  ce 
beau  bâtiment  de  la  marine  danoise.  Une  salle  de  banquet,  pavoisw  aux  couleurs 
françaises,  nous  réunit  tous  à  Skodsborg  et  le  commandant  Mac  Dougall  porte  un 
toast  à  la  France  «  toujours  belle,  quoique  mutilée  comme  la  Arénus  de  Milo  ».  Ce 
toast  est  accueilli  par  des  hourrahs  frénétiques.  Pendant  le  repas  un  orchestre  joue 
des  airs  français,  tandis  que  les  verres  de  couleur  et  les  feux  électriques  du  Helgo- 
land illuminent  le  Sund.  Le  départ  est  vraiment  féerique  et  nous  regagnons 
Copenhague,  bercés  par  des  airs  d'opéras  français,  sans  que  le  mal  de  mer  ait  fait 
de  victimes  parmi  nous. 

Vendredi  étant  jour  de  repos,  nous  en  avons  profité  pour  faire  une  longue 
visite  à  l'Exposition  Scandinave  et  nous  avons  examiné  d'abord  les  intéressants 
travaux  des  écoles  de  dessin.  L'école  d'art  industriel,  fondée  par  M.  et  Mme  Klein, 
nous  a  particulièrement  intéressés.  C'est  une  œuvre  d'initiative  privée,  où  l'État 
n'intervient  que  par  une  subvention  annuelle,  et  il  a  suffi  du  dévouement  et  de  la 
volonté  d'un  homme  et  d'une  femme  pour  faire  de  cette  école  de  jeunes  tilles  un 
modèle  d'installation  bien  ordonnée,  où  des  ateliers  d'application  complètent 
l'enseignement  théorique. 

L'Exposition  Scandinave  des  beaux-arts  est  vraiment  remarquable  :  sans  doute 
l'influence  française  est  sensible  dans  toutes  les  œuvres,  dont  la  qualité  maîtresse 
est  l'étude  sincère  de  la  nature.  C'est  dans  le  passage,  dans  l'interprétation  de  l'éclai- 
rage particulier  aux  pays  du  Nord,  que  la  peinture  Scandinave  se  distingue  par  une 
véritable  originalité.  Nous  connaissions  déjà  à  Paris  les  belles  œuvres  du  Norvégien 
Normann.  Mais  je  ne  connaissais  pas  son  compatriote,  Otto  Sinding,  dont  les 
«  Barques  enfouies  dans  la  neige  »  sont  d'un  effet  saisissant.  Nous  avons  remarqué 
une  belle  marine  très  colorée  du  Danois  J.-E.-C.  Basmussen  et  des  études  de  neige 
du  Danois  Christiansen  et  du  Suédois  Schultzberg. 

Notre  ami  Kroyer  se  dislingue  particulièrement  dans  les  tableaux  de  genre.  Sa 
«  Soirée  à  Ny  Carlsberg  »,  ses  «  Bains  de  mer  »,  sa  «  Béunion  d'amis  »,  éclairée  à 
la  fois  par  la  lumière  d'une  lampe  et  par  la  lumière  du  crépuscule,  sont  des  œuvres 
vraiment  originales.  Nous  saluons  au  passage  le  beau  Portrait  de  Pasteur  par 
Edelfelt  :  hier  nous  traversions,  pour  entrer  à  Ny  Carlsberg,  une  rue  Pasteur  ornée 
du  buste  de  notre  illustre  compatriote. 

Il  faudrait  citer  encore  les  «  Mineurs  »  d'Axel  Jungstedt,  les  »  Sapins  et  genêts  » 
de  Lindstrôm,  la  «  Pileuse  »  d'Hugo  Salmson,  «  Un  blessé  »  d'OElslerlind,  etc.,  etc. 

L'exposition  Scandinave  de  peinture  est  digne  d'être  signalée;  la  sculpture 
n'est  représentée  que  par  un  petit  nombre  d'œuvres  :  à  côté  de  bustes  intéressants, 
nous  avons  remarqué  deux  envois  de  Stephan  Sinding,  le  frère  du  peintre,  dont 
l'un,  «  la  Mère  captive  allaitant  son  enfant  »,  est  bien  près  d'être  une  œuvre  com- 
plète. 
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Ce  qui  fait  le  plus  défaut  à  toutes  ces  œuvres,  c'est  le  sentiment  de  la  décoration, 
si  rare  d'ailleurs,  même  en  France,  où  depuis  quelques  années  l'idée  esl  trop 
sacrifiée  au  morceau  d'exécution,  à  l'impression.  On  tend  trop  à  réduire  l'arl  A 
la  copie  de  la  nature,  copie  toujours  inférieure  au  modèle,  el  à  négliger  la 
composition  décorative  qui  devrait  être  l'expression  la  plus  belle  et  la  plus  haute  de 
la  pensée  humaine.  En  art,  l'idée  sera  toujours  supérieure  â  la  main  el,  si  l'on 
mesure  le  chemin  parcouru  depuis  le  Chant  ilu  Di'parl  de  liudc  ju-qu'au  mnnumenl 
élevé  à  le  mémoire  de  Gambetta,  on  a  le  droit  et  le  devoir  de  se  demander  si 
l'idée,  qui  doit  être  souveraine  maîtresse  de  toute  composition,  ne  disparait  point 
derrière  une  perfection  d'exécution,  une  recherche  de  vibration  de  la  peau  dans 
l'élude  du  nu,  et  s'il  suffit  de  juxtaposer  des  morceaux  d'exécution  pour  constituer 
une  œuvre. 

Nous  croyons  fermement  que  si  l'art  renouvelle  incessamment  ses  formes  par 
l'étude  sincère  de  la  nature,  c'est  la  grandeur  de  la  pensée,  non  l'habileté  de  la 
main  qui  donne  à  l'œuvre  son  caractère  de  suprême  beauté  et  cette  unité,  sans 
laquelle  il  n'y  a  point  d'art. 

Après  notre  visite  à  l'Exposition  des  beaux-arts,  nous  remarquons,  au  passage, 
de  charmants  bijoux  Scandinaves  en  filigrane  d'argent,  rehaussé  d'émail,  dont  la 
forme  est  tout  à  fait  originale. 

Le  samedi  est  encore  jour  de  fête.  Les  artistes  danois  ont  voulu,  avant  notre 
départ,  nous  faire  les  honneurs  du  château  de  Kronborg  à  Elscncur  et  du  château 
de  Frederiksborg.  Dès  le  matin  un  bateau  à  vapeur,  pavoisé  aux  couleurs  fran- 
çaises, nous  porte  sur  le  Sund,  brillant  comme  l'émeraude,  et  entre  dans  le  Catté- 
gal,  aussi  agité  que  le  Sund  était  calme.  A  la  demande  des  dames  françaises, 
qu'elfraye  le  roulis,  nous  abordons  à  Elseneur.  La  côte  suédoise  nous  apparaît 
dans  une  lumière  rosée.  C'est  un  admirable  spectacle. 

Nos  visites  â  Kronborg  et  à  Frederiksborg  ne  sont  qu'une  longue  série  d'ova- 
tions :  les  maires  nous  souhaitent  la  bienvenue  en  français;  les  rues  sont  pavoisées  ; 
à  notre  entrée  dans  le  château  de  Kronborg  une  musique  militaire  joue  les  airs 
nationaux  et,  ô  surprise  !  dans  la  cour  du  château  d'Ilamlet,  l'air  connu  de  Paulus. 

Après  un  magnifique  festin  nous  gagnons  en  chemin  de  fer  Frederiksborg,  le 
monument  le  plus  complet  de  la  Renaissance  danoise,  planté  au  milieu  d'eaux 
vives  et  relié  à  la  terre,  comme  le  château  de  Chenonceaux,  par  des  ponts  élé- 
gants ;  une  galerie  ornée  de  statues  précède  la  cour  d'honneur.  Le  château,  con- 
struit en  briques,  est  remarquable  par  la  silhouette  originale  de  ses  campaniles 
recouverLs  de  cuivre  et  par  la  richesse  des  motifs  de  fer  forgé  et  de  pierre, 
enchâssés  en  quelque  sorte  dans  la  brique. 

L'intérieur  du  château  a  été  restauré  avec  soin  ;  mais  c'est  une  œuvre  d'orfè- 
vrerie plus  encore  que  d'architecture.  Dans  les  salons,  qui  précèdent  la  grande 
salle  des  fêtes,  sont  quelques  belles  œuvres  des  peintres  danois  modernes  les  plus 
éminents,  Bâche,  Bloch,  etc.  M.  Bâche  est  aujourd'hui  notre  hôte,  avec  le  doyen 
des  architectes  danois,  M.  Herholdt,  l'auteur  de  la  banque  de  Copenhague  et  de  la 
bibliothèque  de  l'Université. 

Un  nouveau  banquet  nous  réunit  à  Frederiksborg  et  les  toasts  succèdent  aux 
toasts.  D'après  la  mode  Scandinave,  les  convives  ont  pris  les  hors-d'œuvre  debout 
avant  de  passer  dans  la  salle  du  banquet.  Nous  donnons  rendez-vous  aux  artistes 
danois,  pour  l'année  prochaine,  à  l'Exposition  universelle  de  Paris. 
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Les  fêtes  sont  terminées  et  nous  traversons,  le  dimanche,  pour  rentrer  en 
France,  la  mer,  calme  comme  un  lac  d'argent,  admirant  à  l'horizon  les  reflets 
verticaux  de  nuages  légers  qui  ressemblent  à  des  aiguilles  de  glace. 

Nous  conserverons  tous  le  souvenir  charmant  de  ces  fêtes  données  en  l'hon- 
neur des  artistes  français,  dans  un  pays  qui  croit  encore  à  autre  chose  qu'à  la 
force  et  où  les  conquêtes  de  l'art  et  de  la  science  sont  glorifiées  de  préférence  à 
toutes  les  autres.  Comme  le  disait  excellemment  M.  Antonin  Proust,  après  notre 
visite  au  Musée  des  Antiquités  Scandinaves  :  «  Que  reste-t  il  aujourd'hui  de  ces 
illustres  guerriers,  ensevelis  jadis  avec  leurs  armes,  sinon  les  œuvres  d'art  trouvées 
dans  leurs  tombeaux!  » 

LUCIEN    MAGNE. 
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Tableaux  algériens,  par  Gustave  Guillaumet 


Si  des  artistes  ont  eu  le  droit  de 
se  plaindre  du  jugement  de  leurs  con- 
temporains et  ne  sont  parvenus  que 
longtemps  après  leur  mort  au  rang 
qui  leur  était  dû,  ce  n'est  certes  pas 
Guillaumet.  Enlevé  subitement,  à  l'au- 
rore de  sa  maturité,  au  moment  où  il 
louchait  à  peine  à  la  pleine  possession 
.  x  de  son  talent,  il  connaissait  déjà  les 

'"■'--,  enivrements  de  la  renommée.  Dès  le 

lendemain  de  sa  mort,  sa  mémoire 
recevait  d'un  coup  toutes  les  couron- 
nes :  dithyrambes  de  la  presse,  éloges 
d'une  critique  unanimement  bienveil- 
lante, succès  d'exposition  à  l'Ecole  des 
Beaux-Arts,  succès  de  vente  à  l'hôtel 
Drouot,  réédition  de  ses  esquisses  littéraires.  Rien  n'y  a  manqué. 

Tout  cela  est  bien  excessif  et  nous  serions  tenté  de  réagir  contre  un  si  vif 
engouement  lorsque  nous  pensons  aux  luttes  amères,  aux  défaites  injustes  qui  ont 
retardé  le  triomphe  de  tant  de  nobles  génies.  Mais  à  quoi  bon?  L'avenir,  s'il  y  a 
eu  excès,  remettra  toutes  choses  en  leur  place.  Laissons-nous  donc  prendre  aux 
grâces  captivantes  de  ce  charmant  talent,  et  sans  aller  aussi  loin  que  son  biographe 
enthousiaste,  M.  Eugène  Mouton,  faisons  comme  notre  collaborateur,  M.  Ary 
Renan,  ne  regardons  pas  de  trop  près  aux  faiblesses  qu'on  y  pourrait  reprendre. 
La  librairie  Eugène  Pion  a  voulu  élever  à  Gustave  Guillaumet  le  plus  beau 

1.  Gustave  Guillaumet,  Tableaux  algériens.  Ouvrage  illustré  de  12  eaux-fortes,  6  hélio- 
gravures et  128  gravures  en  relief  d'après  les  tableaux,  les  dessins  et  les  croquis  de  l'artiste, 
et  précédé  d'une  étude  sur  la  vie  et  les  œuvres  de  Guillaumet  par  M.  Eugène  Mouton, 
Paris,  librairie  l'Ion,  1  vol.  in-4°  de  324  pages.  Prix,  tirage  sur  papier  vélin,  broché  : 
40  francs.  Pour  des  tirages  de  luxe,  s'en  référer  au  prospectus  inséré  dans  un  des  pré- 
cédents numéros  de  la  Gazelle. 
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monument  que  les  amis  de  l'artiste  pussent  souhaiter.  Le  volume  qui  vient  de 
paraître,  édité  avec  luxe,  illustré  avec  infiniment  de  goût,  contient  une  étude  de 
Eugène  Mouton  sur  la  vie  et  les  œuvres  de  Guillaumet,  et,  à  la  suite,  la  réunion 
de  ces  morceaux  détachés,  «  Tableaux  algériens  »,  dont  les  lecteurs  de  la  Nouvelle 
Revue  avaient  eu  la  primeur  '. 
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ARABES     AU     MARCHE,     DESSIN     DE     CDSTAVE     G  U  !  L  L  A  U  M  E  T. 

(Gravure  empruntée  aux  «  Tableaux  algériens  ».) 


Le  livre  s'est  trouvé  précisément  sur  notre  table  au  moment  où  nous  revenions 
d'un  voyage  à  travers  celte  magnifique  colonie  d'Afrique  qui  est  devenue  terre 
française.  Nous  avions  encore  dans  les  yeux  l'éblouissement  des  visions  ensoleillées. 
11  uous  était  difficile  de  résister  à  l'envie  de  relire,  ne  fût-ce  que  pour  prolonger 
la  sensation  des  choses  vécues,  les  pages  écrites  avec  tant  de  feu  et  de  sincérité 
par  le  peintre  des  Fileuses  à  Bou-Saada.  Le  plaisir  a  été  extrême.  Ces  tableaux  sont 
conçus  sans  préoccupation  littéraire.  La  main  d'artiste  qui  les  a  tracés  a  mis  le 
plus  grand  soin  à  conserver  ses  qualités  naturelles.  Ils  ont  toute  la  fraîcheur  et 

i.  Les  premiers  parurent  dans  le  numéro  du  lor  octobre  1879.  C'étaient  Un  jour  de 
soleil,  le  Fou  et  la  Koubba. 
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tout  L'éclat  des  premiers  jours.  Les  qualités  dominantes  restent  toujours  la 
franchise,  la  chaleur  des  impressions,  et,  à  un  rare  degré,  le  sens  du  style  et  de 
la  forme. 

Il  semblait  qu'après  Fromentin  tout  avait  été  dit  sur  ces  contrées  étranges  et 
splendides,  sur  ces  populations  à  l'allure  si  noble  et  si  originale,  sur  ces  mœurs 
antiques  qui  semblent  nous  donner  l'image  de  l'humanité  biblique.  L'œuvre  de 
Guillaumet  nous  montre  que  le  champ  était  inépuisable  et  qu  il  restait,  à  côté  de 
l'auteur  d'une  Année  dans  le  Sahel,  une  place  à  conquérir. 

Guillaumet,  avec  la  plume  comme  avec  le  pinceau,  s'est  voué  de  préférence  à 
la  peinture  des  pays  sahariens  ou  kabyles,  c'est-à-dire  de  ceux  où  la.  vie  primitive 
a  conservé  ses  caractères  les  plus  accentués.  «  A  mesure  que  je  pénétrais,  écrit-il 
lui-même,  dans  l'intimité  de  ces  nobles  contrées  empreintes  de  la  grandeur  simple 
des  âges  primitifs,  je  sentais  que,  même  après  d'illustres  devanciers,  il  était  pos- 
sible de  voir  les  choses  autrement  qu'ils  l'avaient  fait,  de  les  envisager  par  des 
côtés  moins  fantaisistes  et  de  s'attacher  davantage  à  faire  naître  la  poésie  de  leur 
réalité  même.  Partout  revivaient  sous  mes  yeux  les  beautés  plastiques  de  l'anti- 
quité ;  les  plus  beaux  exemples  du  nu  et  de  la  draperie  se  mouvaient  journellement 
autour  de  moi,  et  je  me  figurais  à  tout  moment  entendre  parler  les  patriarches 
de  la  Genèse.  »  Rapprochés  des  toiles  de  Guillaumet,  les  Tableaux  algériens  en 
sont  le  commentaire  le  plus  expressif.  «  Les  uns  expliquent  les  autres  ;  ils  ont  été 
conçus  par  la  même  pensée,  et  c'est  bien  la  même  main  qui  a  tenu  tour  à  tour  le 
crayon,  le  pinceau  et  la  plume.  » 

Prenons  au  hasard  un  de  ces  tableaux  pittoresques,  nous  retrouvons  dans 
chacun  d'eux  les  qualités  particulières  qui  font  le  charme  du  peintre,  la  vérité 
simple  des  grands  aspects,  la  précision  des  formes  générales,  l'élégance  des  détails, 
le  sentiment  très  fin,  très  délicat  des  caresses  de  la  lumière,  des  harmonies  de  la 
couleur.  Prenons,  si  vous  le  voulez,  dans  cette  page  saisissante,  Un  jour  de  soleil, 
la  peinture  inoubliable  du  lever  du  jour  : 

«  Dans  les  vastes  plaines  qui  se  développent  entre  les  massifs  montagneux  de 
notre  frontière  marocaine,  le  soleil  a  des  splendeurs  sans  égales.  Il  règne  en  roi 
superbe  sur  ces  pays  étranges  où  l'homme  tient  si  peu  de  place.  Il  les  égayé  de  ses 
éclats,  il  les  couvre  de  sa  chaleur,  il  leur  donne  une  éternelle  sérénité. 

«  Voici  l'aurore.  Une  lueur  pâle  se  lève  et  blanchit  l'horizon.  Les  étoiles,  une  à 
une,  se  fondent  dans  le  rayonnement  qui  précède  le  retour  du  soleil  et  prépare  sa 
venue.  Les  ondulations  du  jour  naissant  courent  sur  le  ciel  nacré.  L'air  gris  s'agite 
et  remue  de  légères  paillettes  d'or,  tandis  que  la  terre  sommeille  encore  dans  une 
nuit  transparente. 

«  Soudain,  resplendissant,  le  soleil  s'échappe  des  montagnes  obscures;  mille 
flèches  ardentes  traversent  en  même  temps  les  zones  de  l'éther  radieux,  et  la  fête 
lumineuse  commence.  Les  crêtes  donnent  le  signal  et  s'illuminent.  Le  bleu  et  le 
rose  s'opposent  avec  d'audacieux  contrastes;  peu  à  peu  les  violences  s'harmonisent. 
Les  ombres  sont  larges  ;  elles  s'allongent,  veloutées,  imprégnées  d'azur,  indéfiniment. 

«  La  lumière  fouille  les  flancs  des  collines,  glisse  entre  leurs  mamelons.  Elle 
circule,  répand  la  vie  sur  ce  qu'elle  embrasse;  puis,  avec  lenteur,  elle  descend  des 
crêtes  élevées  dans  la  plaine  humide,  qui  frissonne  en  secouant  ses  dernières  gouttes 
de  rosée. 
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«  Le  jour  est  venu.  La  vie  s'exhale  sous  toutes  ses  formes,  avec  tous  ses  bruits. 
Le  réveil  anime  les  douars.  Les  chevaux  hennissent  et  frappent  du  pied,  les  trou- 
peaux gagnent  leurs  pâturages.  Des  hommes  se  réunissent  pour  la  prière;  d'autres 
se  mettent  en  marche,  poussant  leur  monture  à  travers  les  sentiers.  Autour  des 
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tentes  les  femmes  s'agitent  comme  les  abeilles  autour  des  ruches  :  les  unes  pour 
moudre  le  grain,  traire  une  brebis,  dénouer  l'entrave  d'un  cheval  prêt  à  partir;  les 
autres  pour  reprendre  la  quenouille,  le  tapis  interrompu,  ou  s'en  aller  emplir  les 
peaux  de  bouc  à  la  rivière.  Chacune  a  sa  tache  et  toutes  sont  en  mouvement  poul- 
ies besoins  de  la  journée. 

«  Déjà  les  ombres  raccourcissent.  Les  teintes  pourprées  deviennent  roses;  le 
rose  se  dore;  l'or  pâlit;  le  jour,  un  jour  intense,  éclate  et  se  répand  sur  toute  la 
plaine,  qu'il  inonde  de  ses  chatoiements  argentins.  Chaque  brin  d'herbe,  chaque 
pierre,  en  accroche  une  parcelle,  allonge  sur  le  sol  sa  traînée  d'ombre  bleuâtre, 
qui  diminue  à  mesure  que  le  soleil  monte.  L'astre  touche  au  zénith,   et  cette 
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umière  placide,  qui   partout   s'est  étendue,  confond  la   terre  et  le  ciel  dans  un 
même  éblouissement...  » 

Ou  encore  cette  vue  de  la  Grande  Kabylie,  prise  du  sommet  de  Fort-National  : 

«  Le  pa3-s  montagneux  des  Kabyles,  perdu  pendant  plusieurs  jours  de  suite 
dans  les  brouillards  d'une  pluie  froide,  s'est  tout  d'un  coup  éveillé  avec  un  temps 


UNE  nUE  DO  VIEIL  ALGER,  PAR  GCSTAVE  G  U  I  L  L  A  C  -M  E  T. 

(Gravure  empruntée  aux  «  Tableaux  algériens  ».) 


radieux.  Les  arbres  égoutlent  leur  feuillage  dans  la  lumière  du  matin,  le  soleil 
sècbe  les  terres  trempées  :  une  belle  journée  se  prépare. 

«  Jusqu'à  l'horizon  le  ciel  est  pur,  mais  du  point  où  je  me  suis  assis,  la  vue 
plonge  sur  une  mer  de  vapeurs  blanches  maintenues  au  même  niveau  dans  l'air 
immobile.  Plusieurs  îlots  de  verdure  émergent  du  sein  de  ces  nuées  terrestres;  ils 
semblent  poser  sur  un  lit  de  ouate  mollement  étendu  dans  l'ombre  immense  du 
Djurjura,  dont  les  cimes  se  dressent  au  loin. 

«  De  temps  à  autre  passent  des  souffles  caressants.  Les  vapeurs  endormies  se 
rident  à  la  surface,  puis  elles  se  déchirent <;à  et  là,  puis  emportées  parles  courants, 
qui  s'établissent  dans  les  bas-fonds,  elles  ondulent  ainsi  que  des  vagues  soulevées 
par  quelque  brise.   De  nouveaux  îlots  surgissent,  portant  un  village  à  leur  crête 
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Celte  mer  mouvante  se  partage  en  fleuves;  les  fleuves  s'écoulent  leiileiin-nl  \>-v< 
l'ouest,  et  les  vapeurs,  alors  séparées,  flottent  comme  une  gaze  transparent*  . 
découvrant  des  villages,  des  bois,  des  terres  à  demi  cultivées.  Je  «rois  assister  à  la 
formation  d'un  monde  dont  les  éléments  se  soudent  l'un  à  l'autre,  enchevêtrent 
leurs  lignes  capricieuses,  et  accusent  bientôt  de  monstrueux  reliefs,  des  profondeurs 
gigantesques  :  la  Kabylie  apparaît  avec  ses  monts,  avec  ses  précipices,  dans  la 
plénitude  de  sa  beauté  robuste.  .  » 

Ou  ce  délicieux  croquis  d'un  intérieur  saharien  : 

«  Les  logements  présentent  tous  le  même  caractère.  Les  mêmes  piliers  de  bois 
noueux  et  enfumés  soutiennent  des  lambris  ou  les  depuis  de  la  suie  flotlent  en 
suspens  dans  les  toiles  d'araignée;  le  même  jour  de  caverne  glisse  d'en  bas  par 
une  porte  ouverte  ou  tombe  du  toit,  entre  deux  solives,  par  le  trou  qui  découvre 
un  coin  du  ciel.  Chaque  foyer  loge  quelques  bestiaux  qui  vont  et  viennent  de  la 
cour  aux  chambres.  On  se  figure  parfois  entrer  dans  une  étable.  Des  ménagères, 
accroupies  derrière  un  métier  à  tisser,  travaillent  sous  une  lumière  douleuse. 
D'autres  filent  près  de  l'aire  ..  » 

Tout  cela  louche  de  bien  près  à  la  perfection.  C'est  comme  du  Chateaubriand 
affiné  par  une  main  de  peintre.  Et  cependant,  je  n'hésite  pas  à  le  dire,  la  manière 
de  Fromentin,  reste,  à  mes  yeux,  très  supérieure.  Chez  l'auteur  du  Sahel,  l'expres- 
sion est  plus  burinée,  plus  plastique;  l'effet  est  plus  condensé,  et,  par  suite,  d'une 
justesse  plus  frappante;  la  phrase,  plus  ferme,  plus  serrée,  plus  métallique,  esl 
plus  proche  de  la  vigueur  concise  de  nos  grands  classiques.  Il  y  a  aussi  chez  Fro- 
mentin plus  de  pensées  profondes,  plus  d'aperçus  suggestifs,  en  un  mot  plus 
d'humanité.  Dans  les  deux  volumes  d'Algérie,  nous  retrouvons  toujours  au  fond. 
et  c'est  ce  qui  nous  charme,  l'auteur  de  Dominique  et  des  Maîtres  d'autrefois, 
c'est-à-dire  le  penseur,  le  critique,  le  psychologue.  Chez  Guillaumet  la  forme  est 
pure,  étudiée,  habile,  généreuse,  expressive  el  comme  traversée  d'un  large  souffle 
poétique,  mais  l'accent  essentiel  est  parfois  émoussé  par  je  ne  sais  quelles  redon- 
dances banales;  il  reste  flottant  et  général,  en  dépit  de  tous  les  efforts.  Voyez, 
dans  les  morceaux  les  plus  achevés,  des  phrases  comme  celle-ci  :  «  Et  la  fête 
lumineuse  commence  »,  ou  comme  :  «  une  belle  journée  se  prépare.  » 

La  terminologie  de  Fromentin  est  aussi  de  qualité  plus  rare,  plus  choisie,  mal- 
gré qu'elle  soit  moins  nombreuse  et  moins  moderne,  au  sens  peintre,  que  celle  de 
Guillaumet. 

Mais,  au  surplus,  à  quoi  bon  comparer  deux  natures  aussi  divergentes?  Elles 
gardent,  l'une  vis-à-vis  de  l'autre,  leurs  qualités  qui  sont  exquises  et  personnelles. 
Guillaumet  nous  révèle  une  Algérie  que  nous  connaissions  peu,  celle  des  Ksours  ; 
il  a  cherché  à  la  rendre  telle  qu'il  l'a  vue,  d'une  àmc  loyale  et  vibrante  :  ne  lui  en 
demandons  pas  davantage. 

LOUIS    GONSE. 


II. 


Honoré  Daumier  :  l'Homme  et  l'OEuvre,  par  Arsène  Alexandre.  Paris,  Laurens, 
éditeur,  1  vol.  in-S°,  orné  d'un  portrait  à  l'eau-forte,  de  deux  héliogravures  et  de 
quarante-sept  fac-similés  dans  le  texte. 


La  renommée  de  notre 
grand  Daumier  vient  de  re- 
cevoir une  double  et  solen- 
nelle consécration.  En  môme 
temps  que  la  puissante  indi- 
vidualité de  l'artiste  triom- 
phait avec  éclat  à  l'Exposi- 
tion de  la  Caricature  fran- 
çaise1, paraissait  un  livre 
destiné  à  glorifier  sa  mé- 
moire et  à  répandre  la  con- 
naissance de  ses  œuvres.  La 
tardive  justice,  pour  être 
venue  d'un  pas  lent,  n'en  a 
pas  moins  accompli  son  de- 
voir et  mis  à  son  rang,  qui 
est  le  premier,  ce  maître  de 
la  caricature  française. 

Déjà,  le  travail  de  M. 
Champfleury,  sur  l'Histoire 
de  la  caricature  moderne-, 
et  surtout  l'élude  magistrale 
de  notre  regrette  collaborateur,  Edmond  Duranty,  avaient  commencé  le  mouve- 
ment de  réparation,  bientôt  continué  par  les  artistes  et  les  amateurs,  envers  le 
noble  et  modeste  génie  qui  s'était  vu  mourir  dans  l'oubli  et  presque  dans  la  misère. 
Les  articles  de  Duranty  sont  très  remarquables  à  tous  égards;  remplis  du  sens 
critique  le  plus  fin  et  le  plus  rare,  ils  devancent  le  verdict  de  la  postérité  et  pré- 
parent, en  quelque  sorte,  le  beau  livre  que  vient  de  publier  notre  confrère, 
M.  Arsène  Alexandre;  livre  excellent,  définitif  et  qui  ne  laisse   rien  à  glaner 

l.Voy.  l'article  de  M.  Paul  Mantz  dans  le  numéro  d'avril  de  la  Gazette  des  Beaux- Arts. 
2.  Gazette  des  Beaux-Arts,  numéros  de  mai  et  juin  1878. 
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derrière  lui.  «  Dissiper  certaines  préventions  chez  les  délicats,  faire  connaître  à 
une  génération  qui  ne  l'a  pas  connu  un  des  ai-listes  les  plus  originaux  du  siècle el 
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LAVE  RSE. 

(Fac-similé  d'une  lithographie  de  Daumier.) 


certainement  le  plus  original  dans  l'art  de  la  caricature  »,  a  paru  à  l'auteur  de  cet 
ouvrage  un  but  digne  de  quelques  efforts.  M.  Alexandre  a  voulu,  en  même  temps, 
montrer,  par  l'étude  d'une  œuvre  où  il  y  a  tant  de  philosophie  et  de  profondeur 
satirique,  que  la  caricature  peut  s'élever  parfois  au  niveau  des  plus  nobles  et  des  plus 
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sérieuses  manifestations  de  la  pensée.  Le  crayon  d'un  Daumicrasu  en  agrandir  le 
cadre  et  en  augmenter  la  puissance  suggestive  jusqu'au  point  où  elle  devient  une 
conception  morale  de  la  plus  haute  portée.  Sous  la  main  d'un  tel  artiste,  elle  esl 
plus  et  mieux  qu'une  arme  de  combat  ;  en  défendant  les  opprimés,  elle  répond 
aussi  aux  tendances  les  plus  généreuses  du  cœur  humain.  Il  y  faut,  non  seulement 
de  la  verve  caustique  et  de  la  littérature,  non  seulement  le  mot  et  le  trait  caracté- 
risl  iipies,  le  dessin  à  l'emporte-pièce,  la  bonne  humeur  et  le  sens  inné  du  ridicule  ;  il 
faut  encore,  et  c'est  par  là  surtout  qu'éclate  la  grandeur  et  la  force  sans  égales  de 
Daumier,  l'amour  passionné  de  la  vérité  humaine  et  plastique,  le  sentiment  de  la 
nature,  l'instinct  du  geste  expressif,  résumé,  décisif.  Pendant  quarante  ans  le 
robuste  maître,  avec  une  amplitude  cérébrale  vraiment  magnifique,  a  parcouru  la 
gamme  des  sentiments  les  plus  divers;  il  est  le  peintre  saisissant  des  vices,  des 
manies,  des  travers  du  siècle;  il  se  hausse  même  jusqu'au  ton  de  l'histoire  dans  ses 
grandes  planches,  comme  la  Rue  Transnonain,  le  Ventre  législatif  ou  Enfoncé  La 
Fayette  ;  il  s'attaque  avec  la  plus  étrange  vigueur  aux  grands  acteurs  de  l'arène 
politique  et  les  flagelle  des  coups  les  plus  sanglants.  OEuvre  d'Hercule  nettoyant 
les  écuries  d'Augias!  OEuvre  gigantesque  qui,  dans  sa  variété  et  sa  forte  unité,  peut 
être  comparée  à  la  Comédie  humaine  de  Balzac!  OEuvre  saine,  honnête,  féconde! 

11  suffit  de  parcourir  le  catalogue  sommaire  des  productions  sorties  du  crayon 
infatigable  de  Daumier  pour  juger  de  l'immensité  et  de  la  continuité  de  l'effort. 
Les  titres  des  séries,  avec  le  nombre  des  pièces  qui  les  composent,  en  disent  plus 
que  tous  les  éloges.  Aussi  attendons-nous  avec  une  vive  impatience  le  catalogue 
raisonné  de  l'œuvre,  gravée  et  lilhographiée,  que  nous  promet  M.  Ernest  Maindron. 
La  belle  élude  critique  de  M.  Arsène  Alexandre  trouvera  là  soh  naturel  complé- 
ment. Il  était  temps  que  Daumier  eût,  comme  Gavarni,  ses  historiens  et  ses 
iconographes. 

L'ouvrage  de  M.  Alexandre  forme  un  élégant  volume  de  près  de  400  pages, 
illustré  des  fac-similés  de  quelques-unes  des  pièces  les  plus  significatives -de  l'œuvre 
et  d'une  excellente  eau-forte  de  M.  Henry  Guérard,  d'après  le  portrait-médaillon 
de  M.  Geoffroy-Dechaume.  On  remarquera  surtout  la  reproduction  de  la  fameuse 
lithographie  de  la  Rue  Transnonain  (15  avril  1834).  Parmi  les  chapitres  les  plus 
neufs  et  les  plus  substantiels  nous  signalerons  celui  qui  est  consacré  aux  peintures 
et  aux  sculptures.  L'Exposition  du  quai  Malaquais  a  montré  aux  plus  inaltentifs 
que  Daumier  était  un  peintre  de  race,  vigoureux  et  personnel,  et  même  un  modeleur 
aux  inventions  géniales.  Sa  main,  à  l'occasion,  savait  pétrir  l'argile  et  animer  de 
petites  figures  grotesques  d'une  singulière  force  comique.  Les  bonshommes  de 
Daumier  ont  autant  de  verve  et  d'expression  que  ceux  de  Dantan,  et  ils  témoignent 
de  plus  de  naturel,  d'imagination  et  de  véritable  sens  artistique. 

Le  père  Corot,  dans  sa  chambre,  n'avait  que  deux  toiles.  L'une  était  le  portrait 
de  sa  mère;  l'autre,  le  tableau  des  Avocats,  de  Daumier,  celui-là  même  que  nous 
venons  de  revoir  et  d'admirer  à  l'Exposition  de  la  Caricature. 

LOUIS    GONSE. 


Lo   Rédacteur  en  chef,  geïanl  :  LOUIS  GONSE. 
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(DEUXIÈME     A  II  T  I  C  L  E  ' .  ) 


IV. 


es  portraits  de  Pereisc  et  de  Gas- 
sendi sont  des  chefs-d'œuvre  aux- 
quels on  aime  à  revenir.  Bien  qu'ils 
soient  encore  de  la  période  romaine, 
ils  appartiennent ,  comme  style 
et  comme  exécution,  à  la  grande 
manière  de  l'artiste;  ils  donnent  la 
mesure  de  ce  que  nous  pouvons 
attendre  désormais  d'une  main  si 
exercée.  Mellan  y  a  mis  toute  sa 
science,  et  je  puis  dire  aussi  tout 
son  cœur.  L'instinct  physionomique  y  éclate  avec  une  autorité  in- 
comparable ;  on  y  sent  vibrer  avec  une  aisance  exquise  ce  sens  subtil 
de  la  vie  qui  est  l'essence  même  de  son  génie. 

Les  contre-tailles  ont  entièrement  disparu.  Le  cuivre  est  attaqué 
avec  une  maîtrise  sans  précédents  ;  les  traits  de  burin  semblent 
couler,  en  leurs  lignes  grasses,  sinueuses  et  tranquilles,  comme  les 
traits  flexibles  d'une  plume  chargée  d'encre,  s'amincissant  et  s'es- 
paçant  dans  les  lumières,  se  renflant  et  se  rapprochant  dans  les 
ombres,  avec  une  liberté,  une  souplesse  qui  tiennent  du  miracle. 


1.  Voy.  Gazette  des  Beaux-Arts,  2°  période,  t.  XXXII,  p.  455. 
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Les  deux  portraits  sont  traités  en  pendants.  Mêmes  dimensions, 
même  pose  du  modèle  tourné  vers  la  gauche,  même  coupure  en  demi- 
buste  de  la  figure,  même  arrangement  de  cadre,  même  disposition 
de  costume,  même  parti  de  lumière.  Nul  apprêt  dans  les  ajustements; 
ce  sont  bien  ceux  que  Gassendi  et  Pereisc  devaient  porter  tous  les 
jours,  chez  eux  :  de  larges  robes  de  laine,  avec  un  grand  col  de 
toile  blanche;  sur  la  tète  une  calotte.  Les  deux  physionomies  ont  ce 
caractère  particulier  de  rudesse  et  de  gravité  réfléchie  qu'on 
retrouve  encore  aujourd'hui  chez  les  gens  d'Aix.  Je  me  souviens 
d'avoir  vu  parmi  les  pensionnaires  de  l'Hôtel  Nègre-Cosle,  des  visages 
qui  m'ont  fait  involontairement  songer  à  Pereisc  et  à  Gassendi. 
J'y  ai  retrouvé  ces  signes  de  race  si  bien  saisis  et  affirmés  par 
Mellan  :  le  front  large  et  découvert,  les  yeux  grands,  vifs  et  ferme- 
ment enchâssés  dans  l'arcade  sourcilière,  le  nez  droit  et  finement 
dessiné,  tout  le  bas  de  la  tête  respirant  la  force  et  la  ténacité,  la 
barbe  et  les  cheveux  rares,  mais  bien  plantés. 

Le  Gassendi  a  une  allure  superbe;  la  façon  dont  la  figure  s'enlève 
en  pleine  lumière  et  se  modèle  dans  l'atmosphère,  en  clair  sur 
un  fond  clair,  est  une  innovation  hardie  dans  l'histoire  de  la  gra- 
vure. Malheureusement  la  planche  a  mal  supporté  le  tirage;  il  faut 
étudier  le  chef-d'œuvre  de  Mellan  dans  quelque  épreuve  fraîche  et 
légère,  comme  celle  que  j'ai  sous  les  yeux  et  qui  a  appartenu  à 
Mariette.  C'est  merveille  de  voir  l'éclat  velouté  des  yeux,  le  sourire 
de  la  bouche  et  toute  cette  finesse  expressive  du  modelé  qui  a  con- 
servé l'accent  du  crayon. 

Je  préfère  cependant  le  F  abri  de  Pereisc.  Ici  Mellan  a  vérita- 
blement touché  à  la  perfection  de  son  art.  N'était  le  costume,  on  ne 
pourrait  croire  qu'une  oeuvre  aussi  libre,  aussi  vivante,  je  dirai  aussi 
moderne,  en  considérant  la  nouveauté  du  point  de  vue  et  de  la  pra- 
tique, date  du  premier  tiers  du  xvne  siècle.  Il  est  impossible  de  ren- 
contrer une  figure  plus  parlante,  dont  le  caractère  soit  plus  juste, 
plus  individualisé1. 

Mellan  a  une  façon  unique  de  faire  valoir  l'accent,  en  le  simpli- 
fiant; son  procédé  même  lui  permet  d'obtenir  un  relief  qui  donne 

1.  Il  existe  au  Musée  de  Versailles,  dans  une  des  salles  du  second  étage,  un 
portrait  de  Pereisc  peint  à  l'huile  qui  est  identique  à  la  gravure.  A-t-elle  servi  à 
Mellan?  C'est  vraisemblable.  Est-elle  de  Mellan?  AI.  de  Alontaiglon  en  doute;  pour 
ma  part,  j'hésite  à  me  prononcer,  mais  cela  ne  me  paraît  pas  impossible.  Il  fau- 
drait un  point  de  comparaison,  qui  nous  manque,  toutes  les  peintures  de  Alellan 
ayant  disparu. 
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l'illusion  de  la  vie.  Tout  est  matière  à  étude  dans  cette  admirable 
planche:  le  jeu  de  la  lumière  sur  la  tête,  qui  s'enlève  sur  un  fond 
léger  et  blond,  l'éclat  de  la  collerette,  la  facture  largeet  solide  du  cos- 
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tume,  le  dessin  des  cheveux  et  de  la  barbe,  d'une  sincérité  si  originale, 
l'esprit  de  la  touche  dans  tous  les  détails,  et  ce  je  ne  sais  quoi  d'in- 
time et  de  naturel  dans  le  personnage,  qui  vous  fait  entrer  en  commu- 
nion avec  lui,  vous  révèle  sa  pensée,  ses  habitudes,  son  tempérament. 
Ces  deux  œuvres  firent  connaître  le  nom  de  Mellan  en  France  et 
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lui  mirent,  pour  ainsi  dire,  le  pied  dans  l'étrier.  Déjà  l'amitié  do 
Gassendi  l'avait  fait  entrer  en  relations  avec  l'archevêque  de  Lyon  '  ; 
elle  lui  valut  aussi  la  protection  d'Habert  de  Montmort.  Celle  de 
Pereiscluieûtété  peut-être  encore  plus  profitable;  malheureusement 
Pereisc  mourut,  comme  je  l'ai  dit,  en  1637,  et  Mellan  dut  quitter  Aix 
pour  chercher  fortune  à  Paris. 

Vouet,  qui  n'avait  pas  oublié  son  ancien  disciple,  lui  confia  la 
gravure  d'un  de  ses  tableaux,  la  Vierge  ci  la  rose.  Pour  complaire  au 
goût  de  son  maître,  le  graveur  revint  aux  contre-tailles,  pour  le  fond, 
la  tête  de  la  Vierge  et  quelques  parties  du  vêtement.  Cette  estampe 
témoigne  incontestablement  d'une  grande  habileté;  mais  on  n'y  sent 
point  de  conviction.  Ce  retour  ambigu  à  d'anciennes  pratiques  est 
contraire  au  caractère  de  notre  artiste,  et  je  ne  retrouve  le  Mellan 
du  Peiresc  et  du  Lesdiguières  que  dans  le  modelé  de  l'enfant,  qui  est 
conduit  en  pleine  lumière  avec  une  délicatesse  surprenante.  A  la 
vérité,  il  est  à  une  seule  taille.  Je  me  demande  même,  à  considérer 
l'inégalité  de  certains  morceaux,  la  lourdeur  du  fond  par  exemple,  si 
cette  planche,  malgré  la  date  de  1638,  n'a  pas  été  commencée  à  Rome, 
dans  l'atelier  de  Vouet,  et  achevée  plus  tard  à  Paris. 

Mellan  fit  encore,  vers  le  même  temps  et  dans  le  même  style,  pour 
un  sieur  Lumagne,  une  grande  planche  d'après  le  Tintoret  :  Rachel 
et  Jacob  à  la  fontaine.  Le  morceau  est  conduit  de  verve,  et  de  façon 
singulièrement  nouvelle,  hardie  et  prompte.  Il  faut  se  reporter  à  ce 
qu'on  faisait  alors.  Rien  ne  prépare,  dans  les  travaux  des  graveurs 
contemporains,  à  une  œuvre  de  cette  aisance  et  de  cette  ampleur.  On 
ne  saurait  traduire  avec  plus  d'éclat,  un  plus  juste  sentiment  de 
l'effet,  une  allure  plus  libre,  l'aspect  d'une  peinture  vénitienne  ;  la 
manière  du  Tintoret,  notamment,  n'aura  jamais  été  mieux  rendue. 
C'est  une  des  dernières  interprétations  que  Mellan  ait  faites  de 
l'ouvrage  d'une  autre  main;  à  dater  de  ce  moment,  sauf  les  trois 
frontispices  du  Poussin,  il  ne  gravera  plus  que  d'après  des  dessins 
de  sa  composition. 

La  même  année  voit  apparaître,  avec  un  portrait  de  Marguerite 
d'Elampes,  d'après  Dumonstier,  deux  autres  grandes  pièces  qui  ne  le 
cèdent  à  la  planche  de  Rachel  et  Jacob  à  la  fontaine,  ni  en  dimension 
ni  en  beauté,  qui,  sans  doute  aussi,  ont  été  commencées  à  Rome  pour 
être  achevées  à  Paris,  mais  sont  bien  tout  entières  du  goût  et  de 
l'invention  de  Mellan  :  un  Saint  François,  priant  la  nuit  dans  une  grotte, 

i.  Gassendi  était  intimement  lié  avec  Alphonse  de  Richelieu,  qui  l'avait  fait 
nommer  chanoine  de  la  cathédrale  de  Disme. 
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dédié  au  cardinal  de  la  1  Rochefoucauld,  et  un  Saint  Bruno  agenouillé 
dans  la  solitude  de  la  Chartreuse,  dédié  à  l'archevêque  de  Lyon.  Ce  qui 
ajoute  à  l'intérêt  de  ces  deux  planches,  comme  â  toutes  celle 


Mellan  exécutera  par  la  suite,  c'est  que  les  figures  principales  sont 
des  portraits,  et  de  superbes  portraits,  animés  de  la  plus  vivante 
expression.  Nous  savons  même  qui  a  posé  pour  le  saint  Bruno,  c'est 
Christophe  Dupuy,  bibliothécaire  du  Roi,  qui  mourut  prieur  de  la 
Chartreuse  à  Rome.  L'intérêt  de  cette  grande  planche  se  concentre 
dans  la  figure;  le  paysage  est  de  fabrication  bolonaise,  c'est-à-dire 
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tout  de  convention  ;  mais,  dans  le  visage  du  saint  que  font  vibrer  les 
ardeurs  mystiques,  dans  le  mouvement  des  mains,  dans  le  jet  de  l'at- 
titude, que  de  feu,  que  d'éloquence!  Le  travail  de  la  robe  blanche 
traitée  en  pleine  lumière,  à  l'aide  d'un  petit  nombre  de  tailles  paral- 
lèles, est  d'une  délicatesse  et  d'une  légèreté  exquises.  Comment 
ne  pas  admirer  aussi  le  caractère  donné  parMellan  à  son  saint  Fran- 
çois, aux  méplats  de  cette  physionomie  ascétique,  à  ces  belles  mains 
priantes  «  d'une  touche  si  précieuse  »,  au  froc  grossier  rendu  avec 
tant  de  vérité  par  un  «  grénetis  »  ingénieux,  à  tout  le  modelé  de  ce 
vigoureux  morceau  qui  s'éclaire  dans  un  jour  rembranesque?  La 
main  qui  a  exécuté  ces  deux  figures  est  bien  celle  d'un  maitre  graveur, 
qui  n'a  plus  rien  à  apprendre  dans  la  pratique  matérielle  de  son  art. 

Nous  touchons  aux  années  les  plus  fécondes  et  les  plus  significa- 
tives. Le  succès  de  ces  deux  belles  pièces,  les  relations  avec  Pereisc, 
l'amitié  de  Gassendi,  la  réputation  que  l'artiste  apporte  de  Rome, 
lui  attirent  de  nombreuses  commandes  et  lui  donnent  accès  auprès 
des  personnes  les  mieux  situées.  C'est  Gassendi  qui  l'introduit  dans 
la  maison  d'Habert  de  Montmort,  conseiller  d'Etat  et  maitre  des 
requêtes,  grand  ami  des  arts.  Il  y  met  au  jour  deux  portraits  que 
Mariette  tenait,  non  sans  raison,  parmi  les  productions  les  plus 
accomplies  de  la  gravure  française.  J'y  reviendrai  tout  à  l'heure. 

Ces  deux  grands  portraits  d'Henri-Louis  Hubert  de  Montmort  et 
à' Henriette-Marie  de  Buade- Frontenac,  sa  femme,  où  le  génie  de  Mellan 
éclate  dans  toute  sa  personnalité,  affranchi  de  toute  entrave,  de 
toute  imitation,  sont,  en  effet,  préparés  par  quelques  œuvres  que 
j'attribue  à  cette  période  et  qui  ne  doivent  pas  passer  inaperçues. 
Tels  sont  :  le  charmant  portrait  de  Louis  de  Balzac  ;  les  deux  petits 
portraits  d'une  facture  si  vive,  si  primesautière,  d'une  composition  si 
absolument  neuve  et  personnelle,  d'Anne  de  la  Brosse  et  de  la  sœur 
Françoise  Hubert,  religieuse  professe  de  Fontevrault,  pièces  très 
rares,  quasi  introuvables:  et  surtout  ceux  beaucoup  plus  importants 
comme  dimension  et  vraiment  superbes  de  style,  du  Chancelier 
Sêguier  et  de  Claude  de  Rebé,  archevêque  de  Narbonne. 

Le  Claude  de  Rebé  ne  porte  pas  de  date;  mais,  selon  toute  vrai- 
semblance, il  a  été  gravé  entre  les  années  1637  et  1640.  L'âge  du 
personnage  et  la  facture  de  la  planche,  où  apparaissent  encore,  autour 
du  menton,  quelques  contre-tailles,  ne  permettent  pas  de  s'écarter 
de  ces  dates  extrêmes.  J'ai  une  prédilection  pour  ce  portrait.  Mellan 
y  a  mis  tant  de  sincérité,  tant  de  bonhomie!  La  physionomie  béate, 
satisfaite,  à  la  placidité  moutonnière,  du  prélat,  est  si  finement  et  si 


CLAUDE   M  KL  LAN. 


I8:i 


naïvement  exprimée!  Le  camail  de  moire  est  traité  avec  une  vir- 
tuosité si  extraordinaire!  La  lumière  se  répand  en  nappes  si  «'gales, 
si  tranquilles,  le  coup  de  burin  est  si  gras,  si  flexible,   les  yeux 
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surtout  ont  des  transparences  si  limpides,  si  profondes  !  Les  épreuves 
de  premier  état  de  cette  planche,  avant  la  mèche  de  cheveux  sur  le 
côté  gauche,  ont  un  éclat  chatoyant  que  je  recommande  aux  amateurs 
de  belles  estampes. 

Le  Pierre  Séguier,  qui  est  un  des  plus  grands  portraits  gravés 
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par  l'artiste,  porte  la  date  de  1639.  Le  chancelier  avait  à  cette  époque, 
comme  l'indique  le  second  état  de  la  planche,  cinquante  et  un  ans. 
La  tête  s'élève  en  vigueur  sur  un  fond  d'étoffe  fleurdelisée  rendue 
avec  un  art  merveilleux.  On  connaît  la  physionomie  austère  du 
personnage,  avec  son  regard  dur  et  pénétrant,  son  plissement  du 
front,  ses  moustaches  finement  retroussées,  ses  sourcils  noirs  et 
comme  marqués  au  pinceau,  ses  cheveux  crêpelés,  sa  bouche  mince 
au  sourire  sardonique.  Mellan  en  a  dressé  le  procès-verbal  avec  une 
franchise  impitoyable.  C'est  assurément  le  plus  exact,  le  plus  sincère 
des  nombreux  portraits  de  Séguier. 

Il  est  à  remarquer  que  le  travail  est  plus  nourri,  le  ton  plus 
monté  que  dans  la  plupart  des  portraits  de  Mellan  ;  le  détail  de  la 
figure  est  étudié  avec  un  soin  minutieux.  Il  semble  que  le  graveur, 
pour  répondre  au  désir  du  chancelier,  ait  voulu  rivaliser  avec  les 
colorations  de  la  peinture.  Avec  une  seule  taille,  Mellan  obtient  un 
effet  aussi  plein,  aussi  riche  que  celui  qu'on  admire  dans  les  plus 
beaux  Nanteuil. 

Le  portrait  d'Habert  de  Montmort,  qui  est  un  chef-d'œuvre  au 
sens  le  plus  complet,  est  traité  de  cette  même  façon  brillante,  géné- 
reuse, étoffée.  Il  est  de  1640.  La  planche  mesure  0m,35  de  hauteur. 
C'est  une  des  plus  grandes  planches  gravées  par  Mellan  dans  la  série 
des  portraits.  Le  personnage  est  dans  une  de  ces  bordures  ovales, 
simulant  un  cadre  de  pierre,  dont  Nanteuil  devait  plus  tard 
emprunter  le  modèle  à  Mellan  ;  il  est  nu-tête,  avec  moustaches  et 
royale,  les  cheveux  courts  et  élégamment  bouclés,  de  trois  quarts  et 
regardant  en  face;  il  porte  une  robe  de  soie,  avec  collet  rabattu;  au 
bas,  clans  un  cartouche  rectangulaire,  suivant  la  coutume  de  l'artiste, 
le  nom  du  personnage  est  écrit  en  belles  lettres  antiques.  Tout 
l'ensemble,  d'une  tenue  sévère,  simple,  élégante,  donne  l'idée  la  plus 
caractéristique  du  goût  de  Mellan  ;  c'est  assurément  une  gravure  type. 
Jamais,  ni  avant  ni  depuis,  une  pointe  de  burin  n'a  fait  jouer  la 
lumière  avec  plus  de  vérité  et  de  finesse  sur  l'épiderme  d'une  physio- 
nomie, sur  les  plis  cassants,  et  comme  craquants,  d'un  vêtement  de 
soie,  à  travers  les  mèches  légères  d'une  chevelure.  Si  l'on  fixe  quelques 
instants  cette  jeune  et  souriante  figure  d'Habert  de  Montmort,  elle 
semble  s'animer  comme  un  beau  dessin  estompé  sur  un  fond  clair. 
Cette  planche  de  Mellan  restera,  dans  l'histoire  de  la  gravure,  un 
exemple  miraculeux,  inimitable.  Un  sens  profond  du  dessin  naturel, 
de  l'expression  vraie,  s'y  allie  au  goût  le  plus  sobre,  le  plus  raffiné,  à 
la  virtuosité  manuelle  la  plus  éblouissante.  N'oublions  pas  qu'en  1640 
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Nanteuil  avait  à  peine  dix  ans  et  que  ses  œuvres  sont  encore  bien 
lointaines.  A  vrai  dire,  j'ai  toujours  pensé  que  Nanteuil  devait 
beaucoup  au  maitre  d'Abbeville  et  le  meilleur  peut-être  de  son  style 
et  de  ses  habiles  méthodes. 

Aussitôt  après  le  portrait  d'Habert  de  Montmort,  Mellan  gravait, 
en  pendant,  celui  d'Henriette-Marie  de  Buade-Frontenac;  tête  nue 
également,  les  cheveux  en  boucles  dénouées,  un  collier  de  perles 
autour  du  cou,  la  robe  ouverte,  brodée  sur  les  coutures  et  garnie  de 
guipures.  Autre  chef-d'œuvre  plus  surprenant  et  plus  séduisant 
encore.  Il  porte  la  date  de  1641.  Je  n'insisterai  pas  sur  la  délicatesse 
infinie  des  accessoires;  dans  les  épreuves  à  fleur  de  coin,  fort  rares 
du  reste,  de  cette  planche,  le  traitement  de  la  robe,  de  la  guipure  et 
des  cheveux  tient  du  prodige;  ce  n'est  plus  un  travail  d'outil  rigide 
entamant  le  cuivre,  c'est  une  caresse,  un  souffle,  quelque  chose  de 
blond,  de  vaporeux,  de  léger,  de  fugace.  Mais  ce  qui  m'intéresse  sur- 
tout c'est  le  visage,  c'est  la  personnalité  très  écrite  que  la  bonne  foi 
inflexible  de  l'artiste  y  a  mise.  Notre  graveur  ne  flatte  jamais  son 
modèle,  fût-ce  une  jeune  et  noble  dame.  11  le  voit  tel  qu'il  est,  sans 
détours  et  sans  vaines  recherches,  et  l'acuité  pénétrante  de  son 
sentiment  naturaliste  excelle  à  en  découvrir  les  accents  particuliers, 
le  caractère  intime,  la  synthèse  décisive;  il  rédige  le  procès-verbal 
d'une  physionomie  avec  la  clairvoyance  déliée  d'un  juge  d'instruc- 
tion. Devant  une  telle  œuvre  j'oublie  volontiers  l'homme  du  métier; 
je  ne  vois  que  le  portraitiste,  qui  est  un  des  plus  sincères,  un  des 
plus  étonnants  que  je  connaisse. 

Parvenu  à  ce  diapason,  Mellan  s'y  maintient  jusqu'à  la  fin.  Chaque 
portrait  qu'il  grave  est  un  problème  qu'il  se  pose  et  qu'il  résout  avec 
le  même  bonheur;  il  s'y  donne  tout  entier,  comme  à  une  source 
toujours  nouvelle  de  délectation  et  d'étude.  Les  éloges  que  je  viens 
de  faire  du  Montmort  et  de  la  Buade-Frontenac,  je  pourrais  les  répéter 
à  propos  de  quarante  autres  portraits,  jusques  et  y  compris  le  Père 
Yves  de  1677,  morceau  d'une  vivacité  et  d'une  jeunesse  triomphantes. 
Si  Mellan  évolue  dans  cette  manière  qu'il  a  créée,  s'il  y  persévère 
jusqu'à  son  dernier  jour,  c'est  pour  la  rendre  encore  plus  subtile, 
plus  affranchie  de  la  lourdeur  des  noirs,  plus  proche  en  un  mot  des 
effets  lumineux  et  rapides  du  crayon,  c'est  pour  rendre  son  dessin 
plus  simple  encore  et  plus  subordonné  à  la  vérité. 

Tous  ceux  qui  posent  devant  Mellan  sont  des  personnages  de 
marque;  ils  nous  intéressent  soit  par  leur  renommée,  soit  parleur 
mérite,  soit  par  quelque  particularité  originale  de  leur  physionomie. 


CLAUDE  MELLAN.  187 

Mellan  est  le  portraitiste  à  la  mode,  et  comme  il  est  en  situation  de 
choisir  ses  modèles,  on  peut  être  assuré,  que  sauf  un  très  petit 
nombre  d'exceptions,  aucune  figure  banale  ne  prendra  place  dans 
sa  galerie.  Nulle  considération  pécuniaire,  nulle  flatterie,  ne  sau- 
raient faire  fléchir  sa  conscience  devant  la  nature.  Les  portraits  qu'il 
nous  livre  sont  des  documents  historiques  d'une  valeur  inappréciable. 
Aussi,  que  de  renseignements  inédits,  que  de  piquantes  révélations, 
et  comme  on  aime  à  les  interroger,  pour  surprendre  leur  secret! 

Nanteuil  n'a  pas  les  mêmes  scrupules  de  sincérité.  Si  l'on 
excepte  quelques  portraits  d'amis,  cemme  le  Loret,  le  Ménage,  le 
Cureau  de  la  Chambre,  les  frères  Dupuy,  le  Maridat,  l'Hugues  de 
Lionne,  le  Scudéry,  les  autres  sont  arrangés,  atténués  ou  embellis, 
accommodés,  en  un  mot,  au  goût  du  personnage.  Pour  Mellan  c'est 
une  autre  affaire.  L'amour  qu'il  a  pour  son  art,  le  respect  qu'il  pro- 
fesse pour  la  vérité  et  son  souci  du  naturel  l'emportent  en  toute 
circonstance. 

Quel  plaisir  de  revoir  ces  attachantes  figures  !  Les  voici  à  peu 
près  dans  l'ordre  chronologique,  tel  qu'il  m'a  été  possible  de  le 
reconstituer  :  —  Léonard  Philaras  '  dans  un  cadre  hexagonal,  un  des 
plus  étranges  et  expressifs  portraits  de  Mellan;  Henri  de  Savoie,  duc 
de  Nemours,  jeune,  au  visage  frais  et  naïf  ;  l'élégant  Abel  de  Servien, 
marquis  de  Sablé,  représenté  de  profil  parce  qu'il  était  borgne;  le 
jeune  et  charmant  Armand  de  Bourbon,  prince  de  Conti,  pendant 
de  l'Henri  de  Savoie;  Nicolas  Grillet.  évèque  d'Uzès,  nez  en  lame 
de  couteau,  bouche  d'épicurien  satisfait,  expression  rusée  et  autori- 
taire; le  président  de  Mesmes  ;  le  duc  de  Montmorency,  maréchal  de 
France,  celui-là  même  qui  fut  décapité  à  Toulouse  par  ordre  de  Riche- 
lieu, portrait  gravé  pour  être  mis  en  tète  de  l'Histoire  de  sa  vie; 
Charles  de  Condren,  confesseur  du  duc  d'Orléans  et  supérieur  géné- 
ral de  l'Oratoire,  figure  fine,  intelligente,  distinguée;  le  Père  Charles 
Favre,  abbé  des  Génovéfins  de  Paris,  masque  vulgaire,  antipathique, 
presque  bestial;  Pierre  Camus,  le  bouillant,  l'irascible  évèque  de 
Belley,  figure  austère,  un  peu  inculte,  mais  singulièrement  originale 
et  captivante  a  ;  René  de  Longueil,  marquis  de  Maisons  3,  vu  de  face, 

1.  Ce  Philaras,  Grec  d'origine,  était  le  représentant  du  duc  de  Parme  a  la 
cour  de  France. 

2.  M.  de  Montaiglon,  dans  son  Catalogue,  pense  que  cette  gravure  est  con- 
temporaine du  Pereisc  et  du  Gassendi  ;  j'ai  sous  les  yeux  une  épreuve  qui  porte  la 
date,  en  écriture  du  temps,  de  1643. 

3.  Mariette  en  a  vu  une  épreuve  avec  la  date  de  1(347. 
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gros,  souriant,  l'air  bonasse,  avec  je  ne  sais  quoi  de  fin  et  de  délié 
dans  le  regard,  —  c'est  ce  Longueil  qui  a  fait  bâtir  par  François  Man- 
sart  le  beau  château  de  Maisons;  —  Gabriel  Naudé,  l'illustre  biblio- 
thécaire du  cardinal  Mazarin  '  ;  Michel  deMarolles,  abbé  de  Villeloin 
(1648),  le  célèbre  collectionneur  d'estampes;  le  grammairien 
La  Mothe  le  Vayer  (1648)  ;  Louis  XIY,  enfant,  en  pendant  de  l'Henri 
de  Savoie  et  de  l'Armand  de  Bourbon;  Mathieu  Mole,  premier  prési- 
dent et  garde  des  sceaux,  et  Omer  Talon,  avocat  général  au  Parle- 
ment, tous  deux  solides,  austères,  tètes  robustes  de  bpurgeois  de 
Paris;  Mazarin,  l'air  encore  jeune,  l'œil  vif,  délibéré,  la  mous- 
tache en  croc;  Jean  Perrault,  président  à  la  Chambre  des  Comptes 
(1652);  le  cardinal  de  Retz;  Victor  le  Bouthillier,  archevêque  de 
Tours;  Claude  de  Marolles,  gravé  pour  l'édition  in-4°  des  Mémoires  de 
l'abbé  de  Marolles  (1656)  ;  Louis-Joseph  de  Lorraine,  duc  de  Guise 
(1659),  encore  enfant,  délicieux  portrait  dans  un  cadre  orné  d'une 
bordure  de  feuilles  de  chêne;  Alphonse  d'Elbène,  évêque  d'Orléans, 
tète  noble,  caractéristique  de  prélat  mondain  ;  le  surintendant  Fou- 
quet(1660);  François  de  Nesmond,  président  au  Parlement  de  Paris; 
François  de  Villemontée,  intendant  de  Poitou  (1661)  ;  le  Père  de  Lin- 
gendes  (1661),  figure  de  Basile,  au  regard  louche  et  inquiétant2;  l'his- 
torien Hardouin  de  Péréfixe  (1667)  ;  Louis  Berrier  (1667),  conseiller 
du  roi  et  directeur  des  Finances;  le  cardinal  de  Bouillon  (1673),  en 
forme  de  buste,  à  l'antique;  Dreux  d'Aubray,  lieutenant  civil, 
aimable  et  joyeuse  figure  de  capitan  ;  le  Père  Etienne  de  Césena, 
général  des  Capucins  (1674)  ;  et  le  Père  Yves,  prédicateur  du  même 
ordre  (1677).  Puis  ce  sont  les  portraits  de  femmes,  tous  exquis  :  — 
Mmede  Chantai;  Sainte  Scholastique  en  prière,  qui  est  aussi  un  admi- 
rable portrait3;  Anne  d'Autriche;  Louise-Marie  de  Gonzague,  reine 
de  Pologne  (1645),  avec  sa  tête  poupine  ;  Agathe  de  Chatillon,  femme 
de  Claude  de  Marolles  ;  Henriette-Anne  d'Angleterre,  première 
femme  de  Monsieur,  frère  de  Louis  XIV. 

Et,  dans  cette  longue  galerie  de  portraits,  pas  une  œuvre 
médiocre,  pas  une  œuvre  qui  n'ait  sa  signification  ! 

Quelques  têtes,  cependant,  émergent  avec  un  accent  inoubliable, 

1.  Mariette  signale  une  épreuve  avec  la  date  manuscrite  de  1648. 

2.  Les  épreuves,  avant  la  planche  rayée,  en  sont  de  la  plus  extrême  rareté. 

3.  C'est  le  seul  portrait  de  Mellan,  avec  le  Nicolas  Fouquet,  où  les  chairs  soient 
entièrement  gravées  au  pointillé.  La  figure  est  vue  de  profil.  L'œil,  extatique, 
éperdu,  piqué  d'un  point  de  lumière,  est  merveilleux.  L'opposition  entre  l'exécution 
des  chairs  et  celle  des  vêtements  est  très  curieuse  et  appartient  en  propre  à  Mellan. 
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quelques  morceaux  d'une  saveur  toute  particulière,  comme  le  Phila- 
ras,  le  Pierre  Camus,  le  Naudé,  le  Louis  XIV  enfant,  le  Mazarin,  le 
jeune  duc  de  Guise,  l'Alphonse  d'Elbène,  le  Fouquet,  le  cardinal  de 
Bouillon,  le  Dreux  d'Aubray,  le  Césena,  le  Père  Yves,  l'Anne 
d'Autriche  et  l'Henriette  d'Angleterre,  s'imposent  à  l'admiration. 

Je  ne  connais  pas,  dans  toute  la  gravure  française  de  portrait,  de 
plus  délicieux  morceau  que  le  Louis  XIV  enfant.  D'un  ton  léger, 
transparent,  chevelure,  visage  et  costume,  tout  y  semble  aisé  et 
comme  jeté  devant  la  nature,  sans  nul  effort.  Une  belle  épreuve,  un 
premier  état  de  cette  ravissante  pièce,  est  chose  précieuse.  Les  pre- 
mières épreuves  ont  été  tirées  sur  un  papier  très  mince  dont  le  fili- 
grane est  formé  d'un  groupe  de  petits  cercles  liés  en  losange,  avec 
les  lettres  L  et  M. 

Le  Mazarin  n'est  pas  moins  étonnant  ;  c'est  la  même  élégance  dans 
les  tailles,  le  même  brio  dans  la  touche,  le  même  éclat  lumineux  dans 
les  chairs.  Les  yeux  surtout,  noirs,  ardents,  yeux  d'Italien  félins  et 
hardis,  sont  animés  d'une  vie  singulière.  On  peut  comparer  ce 
superbe  portrait,  —  le  plus  ressemblant,  le  seul  ressemblant  peut- 
être  de  tous  les  Mazarin,  —  avec  celui  d'Anne  d'Autriche,  qui  est 
une  merveille  de  délicatesse,  de  simplicité  et  d'expression.  La  reine 
est  en  costume  de  veuve,  mantille  noire  et  col  rabattu  en  gaze 
empesée,  avec  ce  singulier  détail  de  coiffure  des  cheveux  noués  en 
oignons  et  retombant  sur  les  joues,  avec  ses  belles  chairs  grasses, 
son  limpide  et  ferme  regard.  Que  de  choses  enfermées  dans  ces  deux 
images,  que  de  contrastes,  que  de  pensées  dans  ces  deux  figures  :  la 
reine  et  le  ministre! 

Contre  son  habitude,  Mellan  semble  avoir  peiné  pour  mener  à 
bien  la  gravure  du  Fouquet.  Pour  une  fois,  il  a  capitulé  devant  les 
exigences  de  son  modèle.  La  planche  est  très  étudiée,  poussée 
dans  les  détails,  montée  de  ton  ;  les  tailles  sont  plus  rapprochées  et 
moins  libres  qu'à  l'ordinaire.  Le  cuivre,  très  mou,  n'a  fourni  qu'un 
petit  nombre  de  bonnes  épreuves.  Cependant,  dans  les  premières, 
qui  sont  avant  la  lettre  et  fort  peu  communes,  la  figure  qui, 
comme  je  l'ai  dit  plus  haut,  est  entièrement  gravée  au  pointillé,  est 
d'une  extrême  finesse;  on  y  retrouve  bien  la  science  de  Mellan. 
Tout  le  modelé  est  conduit  avec  un  rare  scrupule  ;  mais  l'ensemble  a 
je  ne  sais  quoi  d'embu  et  de  lourd,  qui  détonne  au  milieu  de  tant 
d'œuvres  vives,  alertese  et  colorées.  L'adresse  du  graveur  n'apparait 
que  dans  l'exécution  des  cornes  d'abondance  remplies  de  fruits  qui 
accompagnent  l'écusson  des  armoiries  et  soutiennent  le  cadre. 
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Tout  autre  est  la  planche  du  Cardinal  de  Bouillon.  C'est  la  plus 
légère,  la  plus  ductile  des  gravures  de  Mellan,  celle  où  il  atteint  son 
effet  de  crayon  avec  le  travail  le  plus  abrégé.  Il  semble  même, 
l'ayant  faite  en  buste,  que  le  graveur  ait  voulu  donner  à  sa  figure  la 
douce  blancheur  du  marbre.  Les  puristes  jugeront  sans  doute  qu'il  y 
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a  dans  cette  surprenante  esquisse  un  parti-pris,  un  laisser-aller  con- 
damnables, l'abus  d'une  facilité  de  main  poussée  à  ses  dernières 
limites.  Quant  à  moi,  j'avoue  sans  remords  que  la  vue  d'un  morceau 
si  délicat  me  charme  infiniment. 

Les  derniers  portraits  de  Mellan  :  le  Dreux  d'Aubray,  le  Césena, 
le  Père  Yves,  appartiennent  d'ailleurs  à  la  même  manière.  Ils  sont 
le  triomphe  du  travail  résumé,  réduit  à  son  minimum  de  tailles.  Le 
Césena  est  de  1674  ;  la  facture  est  aussi  légère  que  dans  le  Cardinal  de 
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Bouillon,  et  l'effet  de  transparence  lumineuse  a  été  augmenté  par  le 
ton  des  épreuves,  que  Mellan  a  fait  tirer  à  l'encre  grise.  La  tête, 
émaciée,  pensive,  est  superbe;  elle  se  détache  sur  le  blanc  du  papier, 
comme  le  Philaras,  le  Naudé,  le  Bouillon.  Je  lui  préfère  cependant  le 
Père  Yves,  qui  est,  à  mes  yeux,  une  des  perles  de  l'écrin  de  Mellan. 
L'intensité  de  l'accent  est  portée  à  son  comble.  La  composition  est 
pleine  d'intérêt,  individuelle,  expressive,  avec  la  pose  de  la  figure  et 
des  mains,  et  son  parti  de  lumière,  qui  est  comme  un  effet  de  plein 
air.  Le  modelé  de  la  tête  est  d'une  vigueur  impétueuse,  dans  la  plus 
belle  simplicité;  jamais  œil  n'a  été  buriné  avec  plus  d'autorité  et  de 
maîtrise;  le  regard  est,  si  j'ose  dire,  sublime;  son  acuité  terrible 
vous  pénètre,  vous  poursuit;  le  froc  de  capucin,  indiqué  en  quelques 
traits,  enveloppe  énergiquement  les  formes;  tout  vit,  tout  s'impose. 
Cette  planche  porte  la  date  de  1677.  Qui  croirait  jamais  que  c'est  la 
main  d'un  vieillard  de  quatre-vingts  ans  qui  a  exécuté  ce  morceau 
d'une  écriture  si  ferme  et  si  vaillante?  C'est  encore  une  des  origina- 
lités de  Mellan  que  cette  verdeur  de  tempérament  et  cette  santé 
intellectuelle  qui  se  prolongent  jusqu'à  la  plus  extrême  vieillesse. 


LOUIS    GONSE. 


(La  fin  prochainement.) 
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(TROISIÈME     ET     DEnNIEH     AnTlCLE1.) 


'ne  entreprise  méritoire,  sur  l'impor- 
tance de  laquelle  nous  n'avons  point 
à  insister,  serait  la  recherche  et  l'exa- 
men raisonné  des  œuvres  du  plus  fameux 
des  représentants  de  l'Ecole  flamande 
du  xvie  siècle,  de  celui-là  même  que  la 
critique  moderne  a  pu  placer  à  côté  de 
Durer  et  de  Holbein.  Si  les  connaisseurs 
sont  unanimes  dans  leur  admiration 
pour  le  génie  de  Quentin  Matsj's,  on  se 
fait  la  tâche  un  peu  facile  en  concen- 
trant l'éloge  sur  deux  ou  trois  pages  notables  que  le  temps  a  réser- 
vées à  l'admiration  des  foules.  L'importance  même  de  ces  œuvres, 
leur  indiscutable  authenticité,  imposent  à  la  critique  des  devoirs 
plus  étendus. 

Peut-être  objectera-t-on  la  tendance  outrée  de  notre  époque  à 
réformer  les  jugements  anciens.  Cette  tendance  a  trouvé  des  juges 
sévères.  Récemment  encore  nous  arrivait  de  Prague  un  opuscule 
bourré  d'exemples  des  vacillations  de  certains  critiques  parmi  les 
mieux  notés  du  temps  présent2.  Pareils  avertissements  peuvent  se 
multiplier.  Nous  n'en  trouvons  pas  moins  licite  une  prétention  fondée 
sur  le  concours  d'auxiliaires  aussi  précieux  que  la  moderne  facilité  des 
communications,  la  connaissance  toujours  plus  parfaite  des  sources 
et,  par-dessus  tout,  la  précision  des  souvenirs  fixés  par  la  photographie. 


1.  Voy.  Gazette  des  Beaux-Arts,  2°  pér.,  t.  XXXVII,  p.  5  et  204. 

2.  Hugo  Tomann  :  Jan  Van  Scorel  und  die  Geheimnisse  der  Stylkritik.  Prague, 
•1888. 
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Faut-il  à  cet  égard  une  démonstration ,  la  Gazette  même  nous  la 
fournira  par  le  respectable  exemple  de  Biirger,  dans  sa  poursuite 
infatigable  des  œuvres  de  tant  de  maîtres  à  peine  entrevus  avant  lui, 
et  que  son  intelligente  méthode  a  pu  remettre  en  honneur. 

Il  y  a  toutefois  cet  inconvénient  que  pour  les  primitifs  de  l'École 
flamande,  le  système  comporte  des  difficultés  centuples.  De  Séville  à 
Saint-Pétersbourg,  de  Palerme  à  Glasgow,  l'Europe  est  semée 
d'oeuvres  violemment  arrachées  au  sol  natal  par  des  commotions 
plusieurs  fois  séculaires  :  guerres  de  religion  et  de  conquête, 
suppression  des  ordres  monastiques  et  des  corporations  civiles,  etc. 
Voir  toutes  ces  peintures  devient  une  entreprise  devant  laquelle 
peut  bien  fléchir  l'enthousiasme  de  l'investigateur  le  plus  déterminé. 

Nous  ne  nous  aventurerons  pas,  dans  l'état  actuel  des  choses, 
jusqu'à  prétendre  qu'il  n'existe  de  Matsys  que  les  seules  grandes 
peintures  mentionnées  dans  la  présente  étude.  Le  triptyque  de  Valla- 
dolid,  la  Tentation  de  saint  Antoine  au  Musée  du  Prado,  sont  des 
accroissements  de  fraîche  date.  L'Économe  infidèle  de  la  Galerie 
Doria  à  Rome,  l'Ecce  Homo  du  palais  ducal  à  Venise,  ont  certes  des 
titres  plus  sérieux  à  figurer  dans  l'œuvre  du  maître  que  nombre  de 
pages  dont  on  a  cru  pouvoir  l'enrichir  à  une  époque  où  toute  création 
primitive  allait  au  hasard  grossir  le  contingent  de  deux  ou  trois 
peintres  en  vue. 

Dans  ses  rapports  avec  la  critique  moderne,  Matsys  a  eu  ce  destin 
fâcheux  de  se  voir  retrancher  beaucoup  plus  d'œuvres  qu'on  ne  lui 
en  a  alloué. 

Au  Belvédère  il  possédait  un  Saint  Jérôme,  une  Lucrèce,  vantée 
par  Waagen  comme  un  chef-d'œuvre,  un  Portrait  d'orfèvre,  porté  à 
l'inventaire  même  de  Léopold-Guillaume,  en  1659,  comme  «  œuvre 
originale  de  Quintino  Masseys,  de  Louvain  ».  L'Orfèvre  serait  de 
Gérard  David,  la  Lucrèce  du  maitre  de  la  Mort  de  la  Vierge  et  le 
Saint  Jérôme  de  Jean  Matsys  ' . 

La  richissime  galerie  de  Dresde  exhibait  sous  son  nom  un  excel- 
lent tableau  de  genre,  représentant  un  marchand  de  volailles;  le 
dernier  catalogue,  œuvre  consciencieuse  de  M.  Woermann,  n'en 
fait  plus  qu'une  peinture  d'école. 

La  grande  Descente  de  Croix  du  Louvre  (n°  280),  page  à  coup  sûr 
distinguée,  a,  depuis  longtemps,  —  ajuste  titre,  il  faut  le  reconnaître, 
—  cessé  de  compter  pour  un  Matsys.  Ce  serait  l'œuvre  du  fameux 

1.  L.  Scheibler,  Uber  altdeutsche  Gemalde  in  der  K.  Galerie  zu  Wien,  dans  le 
Repertorium  fur  Kunstwissenschaft,  t.  X,  p.  271. 
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anonyme  du  retable  de  Saint-Thomas  à  Cologne,  celui-là  même  que 
M.  de  Wurzbach  identifie  avec  Martin  Schœngauer,  que  d'autres 
ont  précédemment  envisagé  comme  Lucas  de  Leyde.  Très  honorables 
pour  notre  peintre,  ces  attributions  ne  sont  pas  faites  pour  avancer 
nos  connaissances  à  son  endroit. 

Quiconque  a  visité  Gênes  et  connaît  la  petite  église  San  Donato, 
n'aura  point  marchandé  son  admiration  au  retable  de  l'Adoration  des 
Muges,  qui  longtemps,  et  même  aux  yeux  de  Burckardt,  passa  pour 
l'un  des  chefs-d'œuvre  de  Quentin  Matsys.  Nous  nous  étions  permis 
dès  longtemps  de  formelles  réserves  à  ce  sujet.  La  plus  récente 
édition  du  Cicérone  en  fait  justice.  C'est  dans  l'œuvre  de  Jean  Joest, 
le  maître  du  prodigieux  retable  de  l'église  Saint-Nicolas  de  Calcar, 
que  figure,  peut-être  à  titre  provisoire,  une  création  dont  la  prove- 
nance flamande  n'a  rien  de  surprenant  à  Gènes,  où  les  édifices  sont 
peuplés  d'œuvres  exotiques.  Au  même  Jean  Joest  la  plupart  des 
critiques  attribuent  les  portraits  exposés  aux  Offices  comme  ceux  de 
Matsys  et  de  sa  seconde  femme,  reproduits  comme  tels  dans  la 
Galerie  de  Florence  d'Achille  Paris. 

Est-ce  tout?  hélas,  non!  Voici  la  Vierge  glorieuse  du  Musée  de 
l'Ermitage,  à  son  tour  sacrifiée  sur  l'autel  de  la  vérité  historique. 

En  vérité,  aucun  des  personnages  ne  nous  offre  l'analogie  la 
plus  lointaine  avec  les  physionomies  si  nettement  caractérisées  de 
Matsys,  et  M.  Bode,  qui  s'est  occupé  d'une  manière  spéciale  de  la 
galerie  de  Saint-Pétersbourg,  incline  pour  une  provenance  rhénane. 

N'aurions-nous  pas  chance  de  trouver  ici  une  œuvre  importante 
de  Jean  Matsys,  dont  les  mérites  ne  sont  pas  aussi  minces  que  la 
critique  moderne  se  plaît  à  le  dire? 

Le  fils  de  Quentin  Matsys  avait  peint  pour  les  Tonneliers  d'Anvers 
un  tableau  dont  la  composition  était  attribuée  à  son  père.  Descamps 
passe  l'œuvre  sous  silence,  et  cela  s'explique  attendu  qu'elle  avait 
cessé  de  figurer  à  Notre-Dame  à  l'époque  de  son  Voyage  pittoresque. 
Nous  devons  à  une  note  manuscrite  de  Mois  d'en  connaître  le  sujet. 
«  Dans  l'ancien  autel  des  Tonneliers  se  trouvait  une  Descente  de  Croix 
d'un  maître  ancien  que  quelques-uns  prétendent  avoir  été  Quentin 
Matsys.  Ce  tableau  a  été  vendu  en  1694  ou  1696  pour  six  cents 
florins  par  les  suppôts  de  ce  corps  de  métier.  Ils  l'avaient  placé  dans 
leur  salle  d'assemblée  après  la  construction  du  nouvel  autel  achevé 
en  1603.  Le  tableau  est  de  Jean  Mats}rs,  fils  de  Quentin,  et  se  trouve 
aujourd'hui  178...  chez  un  particulier  qui  avait  avancé  de  l'argent 
au  possesseur.  » 
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Ne  s'agirait-il  pas  du  tableau  n°  565  du  Musée  d'Anvers,  une 
Pietà,  rangée  par  le  catalogue  dans  l'Ecole  de  Matsys  et  que  M.  Van 
den  Branden  restitue,  à  très  juste  titre,  au  fils  du  peintre?  L'œuvre 
est  d'un  sentiment  remarquable  et  pourrait  expliquer  l'admiration 
de  Léopold-Guillaume,  à  la  vue  du  tableau  de  la  Chapelle  des  Tonne- 
liers, au  dire  de  Fornenberg.  La  Vierge  en  pleurs  se  penche  sur  le 
cadavre  du  Christ  et  baise  son  front  sanglant. 

Le  paysage  est  une  reproduction  presque  absolue  du  principal 
motif  du  grand  retable  d'Anvers  :  la  grotte  du  sépulcre  et  les 
préparatifs  de  l'ensevelissement. 

Fornenberg  nous  apprend  encore  qu'il  existait  de  son  temps 
une  Pietà  de  Matsys,  perdue  ou  peut-être  détruite.  C'était  un  petit 
tableau  à  volets  qui  avait  orné  l'oratoire  de  l'archiduc  Albert.  Le 
panneau  central  représentait  le  Christ  mort  sur  les  genoux  de  la 
Vierge,  environnée  de  saint  Jean  et  des  Maries  en  pleurs.  Sur  l'un 
des  volets  on  voyait  sainte  Agnès  en  bergère,  coiffée  d'un  chapeau 
de  paille  et  tenant  une  houlette,  tandis  que  l'autre  représentait  sainte 
Barbe.  L'œuvre,  dit  Fornenberg,  était  remarquable  par  la  fermeté 
du  dessin  et  l'éclat  du  coloris.  On  y  attachait  un  prix  considérable, 
car  elle  était  renfermée  dans  une  boite  d'ébène,  pourvue  de  charnières 
d'argent  et  incrustée  sur  les  deux  faces  d'ornements  du  même  métal. 

«  En  1651  ou  1652,  ajoute  notre  restaurateur,  on  fit  hommage 
du  tableau  au  sieur  Thomas  Lopes,  baron  de  Limai,  pagador  à  Anvers. 
Il  était  en  train  de  s'écailler  et  des  retouches  malencontreuses 
l'avaient  détérioré.  Il  n'en  est  que  trop  souvent  ainsi,  par  la  faute  de 
grossiers  récureurs.  De  pareilles  œuvres  me  passent  journellement 
par  les  mains.  Celle-ci  me  fut  remise  pour  voir  ce  que  j'en  pourrais 
faire.  A  l'extrême  satisfaction  du  possesseur  et  de  l'avis  des  juges 
les  plus  compétents,  je  parvins  sans  le  moindre  dommage  à  rétablir  la 
peinture  dans  son  état  primitif.  On  sait,  du  reste,  ce  dont  nous 
sommes  capables.  » 

La  cathédrale  de  Cracovie  conserve  une  Pietà  que  la  tradition 
donne  à  Quentin  Matsj^s.  Mesurant  67  centimètres  de  haut  sur  55 
de  large,  c'est  une  peinture  de  la  plus  remarquable  expression. 
La  Vierge  en  pleurs  se  penche  sur  le  cadavre  du  Christ.  A  gauche 
apparaît  saint  Jean.  Sur  un  ciel  tourmenté  se  détachent  les  trois 
croix;  dans  le  lointain,  à  droite,  la  ville  de  Jérusalem.  Les  figures 
sont  à  mi-corps.  La  description,  comme  on  l'a  vu,  ne  concorde  pas 
entièrement  avec  celle  donnée  par  Fornenberg,  ni  le  style,  pour 
autant  qu'on  le  juge  par  la  photographie  que  nous  devons  à  l'obli- 
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geance  de  M.  le  comte  Przezdziecki,  avec  celui  de  Matsys.  On  songe 
plus  volontiers  à  Bernard  van  Orley,  jugé  surtout  dans  ses  créât  ion  s 
anciennes,  comme,  par  exemple,  le  Christ  au  Tombeau  du  Musée  de 
Bruxelles.  Il  peut  être  utile  d'ajouter  que  la  cathédrale  de  Cracovie 
n'est  entrée  en  possession  du  tableau,  très  vénéré  d'ailleurs, 
qu'en  1670  '. 

On  n'ignore  point  que  le  nom  de  Van  Orley  se  rattache  par  des 
liens  multiples  à  l'histoire  de  la  tapisserie.  Celui  de  Matsys  n'a  paru 
jusqu'à  ce  jour  dans  aucun  document  relatif  à  une  industrie  extraor- 
dinairement  florissante  à  Bruxelles,  précisément  à  l'époque  qui  nous 
occupe.  Souvenons-nous  toutefois  qu'Anvers  se  signala  relativement 
tard  parmi  les  ateliers  flamands.  Même  en  1541,  la  production  des 
tapisseries  de  haute  lice  y  est  désignée  par  le  magistrat  comme  d'in- 
troduction récente  3.  Certes  Matsys  a  pu  être  appelé  à  prêter  son 
concours  à  des  fabricants  établis  ailleurs  et  son  talent  le  rendait  parti- 
culièrement apte  aux  travaux  de  cette  espèce.  A  mainte  reprise,  on  lui 
a  attribué  des  tapisseries.  M.  Mùntz  en  désigne  une  dans  la  collection 
Chabrières3.  Il  y  a  trois  quarts  de  siècles,  M.  Fauris  de  Saint-Vin- 
cens  soupçonnait  en  lui  l'auteur  probable  des  tentures  de  la  cathé- 
drale d'Aix  en  Provence,  et  cette  opinion  est  partagée  par  M.  Michiels. 
C'est  encore  à  Matsys  qu'on  a  longtemps  attribué  la  belle  tapisserie  de 
la  Justice  d'Archambauld  de  Bourbon,  maintenant  conservée  au  Musée 
des  Antiquités  de  Bruxelles.  On  a  su  plus  récemment  que  ce  morceau 
capital,  commandé  en  1513  par  la  confrérie  du  Saint-Sacrement  de 
Louvain,  émane  d'un  Jean  de  Bruxelles  '.  Elle  est  inspirée  évidem- 
ment par  les  célèbres  compositions  de  Van  der  Weyden  détruites 
pendant  le  bombardement  de  1695. 

Plus  proche  encore  du  style  de  Matsys  est  la  tenture  du  Louvre, 
la  Légende  de  saint  Quentin  : 

1.  Disons  en  passant  que  le  Christ  sur  les  genoux  de  la  Vierge,  de  la  Pinacothèque 
de  Munich,  longtemps  attribué  à  Lambert  Lombard,  est  maintenant  catalogué 
sous  le  nom  de  Matsys.  Il  existe,  enfin,  au  cabinet  des  Estampes  de  Dresde,  une 
Pietà  portant  la  date  1530  et  la  signature  Quentin  Matsys,  absolument  fausses  l'uni' 
et  l'autre.  C'est  à  très  juste  titre  que  M.  W.  Schmidt  :  Zeitschrift  fiir  bildende 
Kunst,  t.  XV  (Beiblatt),  pp.  634-35,  déclare  apocryphe  ce  dessin  dont  l'absence  de 
caractère  prouve  suffisamment  la  fausseté. 

2.  Voy.  à  ce  sujet  les  considérants  de  la  pension  accordée  par  la  ville  à  Pierre 
Koeck,  document  cité  dans  l'Histoire  de  l'École  de  peinture  anversoise  de  Van 
den  Brandon,  page  154. 

3.  La  Tapisserie,  2°  édition,  page  195. 

4.  Van  Even.  Louvain  monumental,  p.  181  ;  Alph.  Wauters  :  La  Tapisserie,  page 9. 
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...ce  miracle  louable 
D'ung  larron  lequel  à  un  preslre 
Robba  son  cheval  en  l'estahlc. 

Par  malheur  l'origine  de  cette  tapisserie  est  inconnue. 

Rien  n'était  sans  doute  mieux  adapté  au  talent  de  notre  artiste 
qu'un  ordre  de  compositions  où  pouvaient  se  manifester  à  l'aise  ses 
puissantes  qualités  expressives  encore  renforcées  par  les  dimensions 
propres  au  genre  de  travaux  dont  il  s'agit.  Est-ce  à  dire  qu'il  ne 
faille  chercher  les  oeuvres  de  Matsys  que  parmi  les  créations  déve- 
loppées, celles  où  interviennent  des  personnages  de  grandeur  natu- 
relle? Nous  en  doutons.  Même  en  l'absence  des  indications  de 
Fornenberg,  il  serait  difficile  d'admettre  qu'au  début  du  xvie  siècle 
un  peintre  renonçât  pour  jamais  à  un  genre  de  tableaux  où  s'étaient 
signalés  ses  plus  illustres  confrères.  Il  semble  pourtant,  en  ce  qui 
concerne  Matsys,  que  cette  opinion  ait  prévalu,  nous  privant  ainsi 
de  plus  d'une  œuvre  à  laquelle  s'attache  très  légitimement  le  nom  du 
maître. 

Voici  par  exemple,  à  la  Galerie  Nationale  de  Londres,  un  petit 
Crucifiement  (n°  715).  Appartenant  à  la  série  des  peintures  que  le  prince 
Albert  avait  réunies  à  Kensington  ;  le  tableau  en  question  était  signalé 
par  Waagen  comme  de  beaucoup  la  meilleure  production  qu'il  connût 
de  Patenier  '.  C'est  sous  le  nom  de  ce  dernier  qu'elle  figure  au 
catalogue. 

Que  le  paysagiste  dinantais  y  ait  mis  la  main,  c'est  à  peine  dou- 
teux. Le  paysage  est  absolument  remarquable  et,  sans  avoir  le  grand 
caractère  de  celui  de  V Ensevelissement  du  Christ,  le  rappelle  cependant 
par  la  tonalité  et,  jusqu'à  un  certain  point,  par  la  facture.  Waagen  est 
d'avis  que,  par  le  clair-obscur  et  la  vérité,  il  annonce  Ruysdael.  Le 
ciel  bleu  aux  nuées  blanches,  les  rochers,  les  fabriques  lointaines 
noyées  dans  l'atmosphère  grise,  attestent  un  large  emploi  des  formules 
connues  du  maître. 

Considérons  maintenant  les  figures  dans  leur  caractère  propre 
comme  dans  leurs  relations  avec  le  paysage  ;  le  nom  de  Matsys  se 
présente  irrésistiblement  à  notre  esprit.  Ces  figures,  dit  Waagen, 
ont  été  peintes  sous  l'influence  italienne.  L'observation  vient  à  l'appui 
de  notre  thèse,  car  elle  prouve  que  Waagen  avait  quelque  peine  à 
mettre  les  figures  d'accord  avec  le  style  attribué  d'ordinaire  au 
paysagiste.  L'influence  italienne,  c'est  tout  bonnement  ici  le  style  de 

•1.  Galleries  and  Cabinets  of  Art  in  Great  Britain,  Lond.,  1857,  p.  229. 
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Matsys.  Au  surplus,  il  est  plus  que  douteux  que  Patenier  ait  peint 
jamais  des  figures  de  cette  importance.  Van  Mander  nous  parle  des 
«  figurines  »  qu'il  introduit  dans  ses  paysages.  Figurines,  soit;  mais 
qui  se  chargera  de  nous  montrer  de  lui  des  compositions  positives? 

Pour  en  revenir  à  l'œuvre  qui  nous  occupe,  elle  nous  montre  le 
Christ  cloué  sur  la  croix,  la  tête  légèrement  penchée  à  gauche.  La 
tête,  les  formes  et  jusqu'à  la  couronne  d'épines  nous  sont  connues 
par  V Ensevelissement  d'Anvers.  Il  semble  que  nous  assistions  au  pre- 
mier acte  du  drame.  La  tonalité  n'est  pas  moins  pareille  :  mêmes 
ombres  rousses  reliées  aux  clairs  par  des  demi-teintes  bleuâtres. 

Saint  Jean,  debout  au  pied  de  la  croix,  élève  vers  Jésus  ses  mains 
jointes  et  son  visage  baigné  de  larmes.  Ici  encore  le  peintre  a  fait 
emploi  du  modèle  utilisé  pour  son  tableau  d'Anvers.  La  draperie 
rouge  elle-même  se  présente  avec  une  identité  absolue. 

La  Madeleine,  de  profil,  serre  le  pied  de  la  croix.  Rejetée  en 
arrière,  elle  porte  ses  regards  vers  le  Christ  avec  une  expression 
d'indicible  angoisse.  C'est  la  figure  capitale  du  tableau.  Une  robe 
d'un  jaune  rosé  à  manches  bleues,  une  draperie  brune,  sont  des  har- 
monies affectionnées  par  le  peintre.  Un  voile  noué  sur  la  nuque,  à 
bouts  flottants,  enserre  la  tète  et  dissimule  les  cheveux.  Immédia- 
tement derrière  Madeleine  une  seconde  femme,  aussi  de  profil,  est 
tombée  à  genoux.  Elle  joint  les  mains  à  la  hauteur  du  visage  d'un 
geste  indescriptiblement  dramatique.  L'extrême  droite  est  occupée 
par  une  troisième  sainte  femme  drapée  de  bleu.  Waagen  signale 
comme  remarquable,  la  figure  de  la  Vierge  debout  à  gauche,  et 
vêtue  du  costume  traditionnel.  L'attitude  et  le  geste  nous  semblent 
d'une  froideur  qui  contraste  avec  l'expression  pathétique  des  autres 
personnages. 

Le  fond  est  animé  de  nombreuses  figurines.  A  droite  s'éloigne  le 
groupe  des  cavaliers  ;  par  la  gauche  s'avance  Joseph  d'Arimathie, 
accompagné  de  Nicodème  et  suivi  du  porte-échelle  que  nous  connais- 
sons par  le  tableau  d'Anvers.  Le  même  épisode  se  rencontre  dans  une 
autre  édition  du  petit  Crucifiement  à  la  Pinacothèque  de  Munich, 
œuvre  portant  la  signature  (fausse)  de  Lucas  de  Leyde  et  la  date  1505  '. 

La  médiocre  exposition  du  petit  tableau  que  nous  venons  de  décrire 
a  eu  sans  doute  pour  conséquence  de  le  laisser  inaperçu  de  la  grande 
masse  du  public.  Sans  être  un  chef-d'œuvre,  c'est  du  moins  une 
création  extrêmement  intéressante. 

1 .  La  Galerie  Lichtenstein,  à  Vienne,  possède  également  une  répétition  du 
Crucifiement  attribuée  à  Patenier. 
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La  pénurie  des  sources  en  ce  qui  concerne  l'histoire  de  Quentin 
Matsys  donne  une  importance  particulière  à  ce  que  Fornenberg  nous 
apprend  de  plusieurs  créations  conservées  de  son  temps  à  Anvers. 

Deux  citoyens  notables, Corneille  Van  der Gheestet  Pierre  Stevens, 
ceux-là  mêmes  dont  Van  Dyck  a  immortalisé  les  traits,  avaient  voué 
un  véritable  culte  à  la  mémoire  de  Matsys.  Ce  fut  le  premier  qui  plaça 
en  1629,  au  pied  de  la  tour  de  Notre-Dame,  les  cendres  de  «  l'Apelle 
anversois  »  et  l'épitaphe  qui  s'y  remarque  encore.  Stevens,  à  qui 
Fickaert  avait  dédié  en  1648  son  opuscule  sur  Matsys,  vit  se  renou- 
veler, dix  ans  plus  tard,  pareil  hommage  de  la  part  de  Fornenberg. 
A  cette  époque  Van  der  Gheest  avait  cessé  de  vivre  et  Stevens  était 
entré  en  possession  des  œuvres  de  Matsys  qu'il  avait  délaissées. 

Nous  avons  cité  le  petit  triptyque  du  baron  de  Limai,  repré- 
sentant le  Christ  mort.  L'on  doit  craindre  que  ce  tableau,  déjà  bien 
éprouvé  au  temps  de  Fornenberg,  ne  soit  perdu  sans  retour.  Il  n'en 
est  heureusement  pas  de  même  des  autres  peintures  qu'il  mentionne. 

D'abord  c'est  une  Madone  assise  dans  une  chaire  de  marbre,  ornée 
de  colonnettes  de  jaspe,  enrichies  d'or.  L'Enfant  Jésus  a  pour  siège 
l'un  des  supports  de  ce  fauteuil  monumental,  garni  d'un  coussin  de 
velours  pourpre  à  glands  d'or.  Il  dépose  un  baiser  sur  les  lèvres  de 
sa  mère.  De  la  main  droite  celle-ci  tient  deux  cerises  qu'elle  montre 
à  l'Enfant  Jésus.  Sur  une  tablette  de  marbre  devant  la  Vierge,  une 
pomme  et  une  grappe  de  raisins.  Des  deux  côtés  du  trône  sont  drapés 
des  rideaux  verts,  tandis  que  le  dossier  du  siège  est  recouvert  d'un 
tissu  oriental. 

Avant  Fornenberg,  Fickaert  avait  rappelé  que  l'archiduc  Albert  et 
l'infante  Isabelle,  se  trouvant  chez  Van  der  Gheest,  en  1615,  furent  si 
charmés  de  cette  production  qu'ils  firent  de  vaines  instances  pour 
l'acquérir.  A  peine  sera-t-il  besoin  d'indiquer  au  lecteur  que  la  pein- 
ture en  question  se  trouve  actuellement  au  Musée  d'Amsterdam  '. 
Pour  appartenir  aux  productions  les  plus  sympathiques  de  son 
auteur,  elle  accuse  l'influence  manifeste  des  idées  du  jour.  Matsys 
n'ira  pas  jusqu'au  bout  dans  le  périlleux  chemin  où  s'aventure  l'Ecole 
flamande;  toutefois  il  se  relâchera  de  son  austérité. 

Quelle  preuve  meilleure  en  pourrait-on  donner,  que  l'attribution 
au  Parmesan  de  la  petite  Madone  qui  nous  occupe?  Ce  fut  le  cas 
jusqu'à  une  époque  relativement  récente. 

1.  N°  902  du  catalogue  de  M.  Bredius,  1887.  Une  gravure  du  tableau  se  ren- 
contre dans  l'Art  chrétien  en  Hollande  et  en  Flandre,  par  C.  E.  Taurel,  t.  I,  p.  168. 
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Dès  avant  la  fin  du  xvne  siècle  nous  retrouvons  en  Hollande  la 
trace  de  celle  peinture.  En  1682,  Diego  Duarte,  un  marchand  de 
tableaux  d'Amsterdam ,  la  portait  à  son  inventaire  sous  le  nom  de 
Matsj^s.  Comme  Duarte  avait  longtemps  séjourné  à  Anvers  il  l'avait 
peut-être  obtenue  à  la  vente  de  Stevens.  Son  catalogue  la  cote  trois 
cents  florins,  somme  considérable  pour  le  temps. 

Le  numéro  précédent  du  même  inventaire  mentionne  une  autre 
peinture  de  Quentin  Matsys.  «  Madone  avec  l'Enfant  Jésus,  assise 
dans  un  oratoire,  oeuvre  fort  curieuse,  fl.  200.  Je  l'ai  revendue 
fl.  600  à  la  princesse  de  Nassau  '.  »  La  Madone  suivante  était  désignée 
comme  plus  petite;  l'on  peut  donc  supposer  que  la  peinture  cédée  à  la 
princesse  de  Nassau  est  la  page  merveilleuse  qui  figure  actuellement 
au  Musée  de  Berlin. 

La  Vierge,  de  grandeur  naturelle,  est  représentée  assise  dans  une 
haute  chaire  de  marbre,  «  l'oratoire  »  de  Duarte.  Tenant  du  bras 
droit  l'Enfant  Jésus,  elle  lui  prend  le  menton  de  la  main  gauche 
et  dépose  un  baiser  sur  les  lèvres  de  son  fils.  L'enfant  répond  à 
cette  caresse  en  passant  les  deux  bras  au  cou  de  sa  mère.  On  peut 
douter  qu'il  exisie  une  plus  adorable  interprétation  des  délices  mater- 
nelles. S'il  était  permis  d'ignorer  que  Raphaël  et  Durer  n'eurent  pas 
d'enfants,  l'on  dirait  qu'il  fallut  un  cœur  de  père  pour  créer  une 
pareille  oeuvre.  Admirable  d'exécution,  merveilleusement  précisée 
dans  le  détail,  elle  soutient  par  un  coloris  extrêmement  harmonieux 
l'excellence  delà  conception.  Des  deux  côtés  du  siège  apparaît  un  fond 
de  paysage  non  moins  radieux  que  le  groupe  de  l'avant-plan. 

Van  Mander  parle  avec  éloge  d'une  Madone  appartenant  à  son  ami 
Ferreris  à  Amsterdam.  Il  existe,  par  Matsys  ou  d'après  lui,  d'autres 
interprétations  du  même  sujet.  Le  catalogue  du  Musée  de  Berlin 
en  signale  une  chez  M.  Russell  à  Londres,  la  Pinacothèque  de 
Munich  en  possède  une  seconde.  Enfin,  l'église  Saint-Jacques  à 
Anvers,  conserve  une  reproduction  ancienne  du  tableau  de  Berlin. 
M.  Van  den  Branden  l'attribue  à  Jean  Matsys. 

Reprenant  la  description  de  Fornenberg,  nous  trouvons,  parmi  les 
tableaux  de  la  collection  Stevens,  un  Changeur  «  ayant  devant  lui  un 
tas  de  pièces  de  monnaie,  si  bien  peintes  qu'il  est  possible  de  les 
reconnaître.  De  la  main  gauche  il  pèse  de  l'or  dans  une  petite  balance, 
où,  delà  main  droite,  il  s'apprête  à  déposer  une  nouvelle  pièce  ». 

I.  L'inventaire  manuscrit  de  Diego  Duarte  appartient  à  la  Bibliothèque  royale 
de  Bruxelles. 
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«  Son  regard  trahit  un  mélange  d'attention  et  de  cupidité.  A 
du  changeur  est  placée  sa  femme,  personne  fort  gracieuse.  ( 

à  la  mode  étrangère,  elle  tourne  d'une  main  délicate  les  feuillets 
d'un  livre.  Sur  le  comptoir  où  s'appuient  les  deux  personnages  l'on 
voit  un  petit  miroir  convexe,  de  forme  ovale,  où  viennent  se  réfléchir 
le  ciel  et  une  rangée  de  maisons,  comme  si,  de  cette  chambre  close, 
la  vue  embrassait  une  perspective  que  le  miroir  nous  renvoie.  L'ingé- 
nieuse trouvaille  ! 

«  Ce  tableau  a  donné  lieu  à  une  curieuse  méprise.  Le  comptoir 
est  tendu  d'une  étoffe  verte  dont  le  devant  semble  fixé  par  une  bande 
de  cuir  rouge  garnie  de  clous.  Des  amateurs  napolitains  étant  venus 
visiter  le  cabinet  de  Stevens,  l'un  d'eux  fit  la  remarque  qu'il  était 
regrettable  qu'on  eût  enfoncé  des  clous  clans  une  œuvre  aussi 
remarquable. 

«  En  somme,  cela  n'a  rien  de  surprenant,  car  sur  le  même  bureau 
l'on  voit  une  coupe  de  cristal  avec  un  couvercle  et  un  pied  d'or  et 
immédiatement  à  côté  un  sachet  de  velours  noir  ouvert,  rempli  de 
perles.  Il  y  a  encore  des  poids  et  d'autres  menus  objets,  tout  cela  si 
bien  rendu  qu'on  le  croirait  naturel. 

«Dans  le  fond  de  ce  qui  parait  être  une  boutique  l'on  voit  des 
rajrons  où  sont  réunies  des  curiosités,  semblables  à  celles  que  l'on 
conserve  dans  les  cabinets.  Au  bout  de  la  planche  une  liasse  de 
papiers  sur  laquelle  le  peintre  a  écrit  :  Quinten  Matsys  Schilder,  1514  ; 
plus  bas  est  figuré  un  petit  marteau...  Van  Mander  nomme  le  pein- 
tre Metsys  ;  ici  toutefois  le  nom  s'écrit  différemment.  Je  doute  que 
Quentin  ait  rien  produit  de  meilleur  que  cette  œuvre.  » 

Inutile  sans  doute  de  faire  la  remarque  qu'il  s'agit  du  tableau  du 
Louvre.  Ce  ne  peut  être  que  par  inadvertance  que  Fornenberg  omet 
de  nous  parler  du  personnage  qui  se  reflète  dans  la  petite  glace  circu- 
laire. Pour  le  reste  sa  description  est  des  plus  précises. 

En  ce  qui  concerne  le  millésime  1514,  il  n'y  a  pas  de  motif  pour 
récuser  sa  lecture,  sauf  peut-être  que  M.  Rooses  signale,  dans  la 
cellection  Délia  Faille  à  Anvers,  une  répétition  datée  de  1519  '. 

Le  catalogue  du  Louvre  émet  la  supposition  que  Matsys  a  voulu, 
dans  cette  œuvre,  traduire  ce  passage  du  Lévitique  :  Que  la  balance 
soit  juste  et  les  poids  égaux.  Cela  est  très  vraisemblable,  car  chez 
Stevens  le  tableau  portait  sur  le  cadre  la  phrase  latine  :  Statut  a  juxta 
et  œqua  sint  pondère. 

i.  Geschiedenis  der  Antwerpsche  Schilderschool,  p.  89. 
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Comme  l'œuvre  précédente,  celle-ci  passa  aux  mains  de  Duarte. 
Son  inventaire  la  mentionne  comme  suit  :  «  Tableau  curieux  de  deux 
grandes  figures  avec  nombre  d'accessoires,  connu  sous  le  nom  du 
Peseur  d'or  ou  Joaillier.  —  Extrêmement  curieux — Me  coûte  fl.  800.  » 

Pierre  Stevens  possédait  une  dernière  œuvre  qui  lui  venait  de  la 
collection  de  Van  der  Gheest.  —  En  voici  la  description  : 

«  Quatre  personnages,  deux  hommes  et  deux  femmes,  autour  d'une 
table,  jouant  un  jeu  très  répandu,  surtout  en  Allemagne  et  en  Pologne, 
et  connu  sous  le  nom  de  Krimpen  \  lequel  se  joue  avec  deux  cartes. 
Sur  la  table  il  y  a  de  l'argent  et  les  joueurs,  très  attentifs  à  leur  jeu, 
semblent  combiner  les  coups.  Les  divers  personnages  sont  des  por- 
traits et  membres  d'une  même  famille.  On  voit  à  droite  un  vieillard, 
richement  vêtu,  mais  d'aspect  étranger.  Il  avance  la  tête  comme 
pour  faire  des  observations  relatives  au  jeu.  C'est  le  même  homme 
introduit  par  le  peintre  dans  son  volet  de  Saint  Jean  dans  l'huile 
bouillante  à  Notre-Dame  d'Anvers.  —  Il  y  représente  le  bourreau  qui 
attise  le  feu.  Il  y  a  encore  ici  deux  jeunes  gens  et  une  jeune  femme 
qui  occupe  l'autre  bout  de  la  table.  L'œuvre  est  des  plus  remar- 
quables, d'un  beau  coloris  et  peinte  d'une  manière  très  moelleuse.  » 

Faut-il  envisager  ce  tableau  comme  perdu  ?  Nous  ne  le  croyons 
pas.  Un  moment  on  put  le  croire  retrouvé  :  c'était  en  1883,  lorsque 
parut  à  l'Exposition  rétrospective  d'Edimbourg,  sous  le  nom  même  de 
Matsys,  une  composition  répondant  assez  bien  à  celle  décrite  par 
Fornenberg.  Elle  appartenait  à  lord  Haddington.  M.  Bredius  nous  fait 
malheureusement  connaître  que  l'attribution  était  insoutenable,  qu'il 
s'agissait  en  réalité  d'un  Lucas  de  Leyde,  très  beau  et  très  authen- 
tique. On  s'en  rapporte  volontiers  à  l'appréciation  d'un  connaisseur 
de  la  compétence  de  M.  Bredius. 

M.  Posonij,  le  marchand  bien  connu,  nous  fit  voir  jadis  à  Vienne 
un  tableau  de  petites  dimensions ,  attribué  à  Lucas  de  Leyde  et 
répondant  assez  à  la  description  de  Fornenberg.  Sans  être  d'une 
qualité  première,  c'était  une  œuvre  intéressante.  — ■  Il  reste  une 
dernière  variante,  absolument  en  rapport  avec  le  texte  de  notre 
auteur  et  dont  Waagen  insère  la  gravure  dans  son  Manuel  de  l'his- 
toire de  la  peinture 2 .  L'œuvre  appartient  à  lord  Pembroke.  Elle  porte 
la  signature  Lucas  eau  Lyden.  P,  — dont  la  fausseté  est  évidente,  de 
l'avis  même  de  Waagen,  qui  pourtant  accepte  la  peinture  pour  authen- 
tique. Ne  s'agirait-il  pas   ici  du  tableau  de  Matsys,  si  précisément 

1.  Il  faudrait  Krimpel,  brelan. 

2.  Tome  1",  page  199. 
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décrit  dans  le  texte  ancien  ?  La  question  mérite  à  coup  sûr  d'être 
examinée. 

Fornenberg  déclare  avoir  eu  en  sa  possession  un  tableau  de  figures 
à  mi-corps,  de  grandeur  naturelle,  où  un  vieillard  s'efforce  en  riant 
de  retenir  une  bourse  dont  une  jeune  femme  a  saisi  les  cordons.  Dans 
l'entre-bàillement  d'une  porte  apparaît  un  jeune  homme. 

Le  Musée  d'Anvers  possède  une  copie  ancienne  de  cette  pein- 
ture '  dont  l'original,  assure  M.  le  Dr  Bode,  fait  partie  du  cabinet  de 
M.  le  comte  Edmond  de  Pourtalès  à  Paris.  Le  sujet  s'écarte  un  peu  de 
la  traditionnelle  donnée  où,  d'une  part,  c'est  la  vieille  qui  cherche  à 
réparer  à  prix  d'or  «  des  ans  l'irréparable  outrage  »,  de  l'autre,  le 
vieillard  qui,  loin  de  défendre  son  escarcelle  contre  les  assauts  de  la 
beauté,  la  lui  ouvre  au  contraire  le  plus  largement  possible. 

Notre  compte  réglé  avec  Fornenberg,  revenons  sans  plus  attendre 
à  l'ordre  méthodique  de  notre  étude.  Aussi  bien  pour  l'avoir  un  mo- 
ment délaissé,  nous  avons,  par  la  rapide  succession  des  œuvres,  vu 
se  produire,  avec  une  entière  évidence,  l'extraordinaire  variété 
d'aptitude  de  leur  auteur. 

Matsvs,  en  effet,  n'est  pas  seulement  le  peintre  des  tragiques 
épisodes,  des  Vierges  navrées,  des  victimes  souffrantes  et  résignées. 
Il  sera  encore  le  peintre  des  joies  familiales,  le  traducteur  sarcas- 
tique  des  passions  humaines.  Comme  le  dit  Bùrger,  ses  conceptions 
embrassent  le  haut  et  le  bas  de  l'humanité,  le  côté  tragique  et  le  côté 
burlesque. 

De  l'étude  raisonnée  de  son  œuvre  se  dégage  un  enseignement  de 
plus.  La  technique  se  libère  par  degrés  de  sa  raideur  native,  et  sans 
rien  perdre  en  précision,  se  complète  d'une  rondeur  de  formes  et 
d'une  liberté  de  mouvements  qui  sont  dans  la  nature,  au  même  titre 
que  l'expression  elle-même. 

Les  Madones  d'Amsterdam  et  de  Berlin,  la  Madeleine  du  Musée 
d'Anvers,  admirablement  rendue  par  le  burin  de  M.  Gaujean,  qui  a 
accompagné  cette  étude,  ses  répétitions  du  Palais  Manzi  à  Lucques  et 
de  la  collection  de  Rothschild,  à  Paris,  accusent  nettement  cette  ten- 
dance au  double  point  de  vue  de  la  facture  et  du  costume. 

Il  faut  se  rappeler,  en  effet,  qu'un  changement  radical  de  la  mode 
se  produit  aux  Pays-Bas  dès  les  premières  années  du  xvie  siècle. 
L'influence  germanique  a  pris  la  place  de  l'influence  bourguignonne. 

Plus  de  brocarts  rigides,  plus  de  lourdes  étoffes  tombant  à  plis 

4.  École  de  Q.  Matsys,  n°  5G6. 
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rares  et  épais.  Les  tissus  les  plus  souples  :  la  mousseline,  la  soie,  la 
gaze,  par  leur  chiffonnement  même,  semblent  proclamer  l'avènement 
d'une  liberté  de  gestes  et  d'allures  nécessairement  impossible  avec  les 
multiples  et  gênants  atours  dont  s'étaient  peu  à  peu  embarrassés  les 
deux  sexes. 

Matsys  n'a  point  si  complètement  dépouillé  le  vieil  homme  que 
comme  Mabuse.  par  exemple,  il  en  devienne  méconnaissable.  M.  Van 
Even  a  cru  pouvoir  affirmer  que  le  type  de  ses  femmes  se  modifie 
vers  1510,  époque  supposée  de  son  second  mariage.  Noue  ne  faisons 
aucune  constatation  de  cette  espèce.  La  Madeleine  a  bien  encore  le  type 
auquel  le  peintre  a  voué  ses  préférences.  C'est  toujours  le  menton 
court,  la  bouche  délicate  aux  lèvres  minces,  le  nez  droit  aux  ailes  un 
peu  rigides,  la  paupière  pesante,  la  chevelure  rousse  à  peine  ondée. 
Seulement  la  coiffure  s'est  modifiée.  Au  turban  a  fait  place  un  léger 
réseau,  les  cheveux  se  montrent  plus  librement. 

Les  manches  tombent  en  plis  abondants  et  fins,  une  guimpe  à  fines 
fronçures  environne  le  buste.  Les  joyaux  eux-mêmes  n'ont  plus  l'appa- 
rence gothique. 

Le  paysage  qui  sert  de  fond  à  cette  gracieuse  figure  n'est  pas  moins 
caractéristique  de  la  transformation.  Aux  roches  abruptes  et  tour- 
mentées succède  un  paysage  purement  brabançon  ;  un  milieu  agreste 
où  l'on  verrait  sans  effort  quelque  réminiscence  des  environs  de 
Louvain,  avec  ses  riantes  ondulations  de  terrain  et  son  château 
César,  au  haut  de  l'éminence,  à  notre  droite.  Quant  au  petit  arbre 
dépouillé  qui  se  profile  sur  le  ciel,  n'y  voyons  qu'un  sacrifice  de  plus 
au  goût  italien,  que  Durer,  Lucas  de  Leyde  et  tant  d'autres  ne  dédai- 
gnent pas  davantage. 

On  éprouve  quelque  embarras  à  parler  delà  plus  curieuse,  certai- 
nement de  la  plus  répandue  des  compositions  de  Matsys  :  du  fameux 
groupe  des  Avares  du  palais  de  Windsor. 

Faisons  d'abord  justice  de  l'appellation  traditionnelle  du  morceau . 
A  vrai  dire  nous  avons  affaire  à  de  simples  receveurs  de  taxe:-. 
L'inscription  :  «  Hier  ontfangl  mm  clen  excys,  ici  l'on  reçoit  l'impôt  » 
figure  sur  diverses  éditions  de  la  célèbre  peinture,  notamment  au 
Musée  de  Leipzig.  En  plus,  le  registre  tenu  par  l'un  des  vieillards 
achève  de  nous  édifier,  attendu  qu'il  mentionne  souvent  le  détail  des 
droits  perçus  ou  à  percevoir. 

V'aagen  conteste  l'authenticité  du  tableau  de  Windsor  dont  l'ori- 
ginal, d'après  la  dernière  édition  du  catalogue  de  la  Pinacothèque  de 
Munich,  serait  dans  la  galerie  Zambeccari.  L'exemplaire  de  Windsor 
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n'en  a  pas  moins  un  mérite  réel.  On  en  peut  dire  autant  de  la  répé- 
tition qui  orne  les  appartements  du  Palais  Royal  de  Naples.  Énumérer 

toutes  les  versions  serait  chose  impossible.  Celle  de  Leipzig  porte  une 
date  postérieure  de  plusieurs  années  à  la  mort  de  Matsys. 

Mais  que  signiflece  tableau  et  pourquoi  son  apparence  satirique  ? 
Qu'il  s'agisse  du  portrait  de  quelque  comptable  fameux,  ce  n'esl  g 
admissible.  Il  faut  voir  ailleurs  l'explication,  et  peut-être  la  trou- 
verons-nous dans  l'éternelle  opposition  de  deux  individualités  mal 
faites  pour  s'entendre  :  le  débiteur  et  le  créancier. 

Un  tableau  de  Marin  de  Rommerswael,  à  la  Galerie  Nationale 
de  Londres,  identique  par  la  conception  et  même  très  proche  par 
l'interprétation  de  celui  qui  nous  occupe  ici,  donne  au  paveur  une 
figure  qui  laisse  peu  de  doute  sur  le  médiocre  plaisir  qu'il  éprouve  à 
s'alléger  de  ses  écus.  Et  si  l'on  se  souvient  de  la  façon  arbitraire 
dont  étaient  levés  les  impôts  au  moyen  âge,  à  peine  faut-il  s'étonner 
de  la  répugnance  du  contribuable  à  délier  les  cordons  de  sa  bourse. 
De  là  une  popularité  fort  grande,  attestée  par  un  nombre  invrai- 
semblable de  copies,  du  motif  choisi  par  le  peintre.  La  caricature 
moderne  n'en  a-t-elle  pas  usé  à  son  tour  de  la  manière  la  plus  large 
et  n'est-ce  pas  encore  une  variante  du  vieux  thème  qu'un  mordant 
dessin  de  Grandville,  intitulé  le  Grenier  d'abondance? 

Que  la  conception  soit  de  Matsys.  nous  ne  nous  hasardons  pas  à 
l'affirmer,  en  dépit  de  la  parenté  assez  proche  du  Peseur  d'or  avec  le 
Receveur. 

Si  l'on  songe  à  l'extraordinaire  diffusion  de  ce  dernier,  n'y  a-t-il 
point  lieu  d'être  surpris  de  le  voir  si  complètement  passé  sous  silence 
par  les  auteurs  anciens,  à  commencer  par  Van  Mander,  lequel  préci- 
sément nous  parle,  dans  sa  notice  sur  Marin  de  Rommerswael,  d'une 
composition  analogue.  N'est-ce  pas  encore  le  nom  du  même  peintre  que 
l'on  voit  associé  à  l'œuvre  dans  un  inventaire,  en  1590'  ?  Adhuc  subjudice 
lis  est.  Nous  réclamons  en  faveur  de  notre  thèse  le  bénéfice  du  doute. 

A  ne  suivre  que  les  historiens  du  temps  passé,  notre  tâche  se  ter- 
minerait ici.  Le  nom  et  les  œuvres  de  Matsys  auraient  à  peine  franchi 
les  limites  du  lieu  natal.  L'artisan  d'hier  se  serait  abandonné  comme 
d'instinct  à  sa  profession  nouvelle,  également  indifférent  aux  faveurs 
du  pouvoir  et  aux  échos  de  la  renommée. 

I.  P.  Génard  :  Le  peintre  B.  de  Ryckere.  Revue  artistique,  Anvers  1878,  p    289. 

Ynv.  au  sujet  de  Marin  de  Rommerswael,  la  Chronique  des  Arts.  1870.  pp.  230 
et  263,  et  noire  article  dans  le  Bulletin  de  l'Académie  royale  de  Belgique,  1884, 
page  211. 
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L'investigation  moderne  a  le  mérite  d'avoir  mis  en  lumière  cer- 
taines circonstances  à  la  faveur  desquelles  le  maitre  s'est  révélé  sous 
un  aspect  nouveau. 

Dans  sa  monographie  de  Holbein,  Woltmann  consacre  un  chapitre 
des  plus  intéressants  aux  relations  de  Quentin  Matsys  avec  Erasme, 
rapports  attestés  non  seulement  par  la  médaille  et  le  portrait  de 
l'illustre  humaniste,  mais  aussi  par  sa  correspondance  '. 

Au  printemps  de  1517,  Erasme  avait  séjourné  quelque  temps  en 
Angleterre.  Revenu  à  Anvers,  il  annonce  à  Thomas  Morusle  prochain 
envoi  de  son  portrait  et  de  celui  de  leur  ami  commun  Pierre  yEgidius, 
le  secrétaire  de  la  ville  et  philologue  distingué.  L'expédition  se  fit  en 
septembre,  car,  clans  une  lettre  datée  du  8,  Erasme  dit  à  Morus  : 
«  Je  t'envoie  les  peintures  afin  que  nous  soyons  toujours  près  de  toi, 
même  quand  nous  aurons  disparu.  Pierre  et  moi  sommes  inter- 
venus à  parts  égales  dans  la  dépense,  non  que  l'un  de  nous  ne  l'eût 
volontiers  supportée  seul,  mais  pour  que  l'hommage  fût  vraiment 
collectif.  » 

L'accusé  de  réception,  daté  du  8  octobre,  parvint  à  JEgidius. 
«  J'écris  à  Erasme  et  t'envoie  la  lettre,  dit  Morus.  Je  n'ai  point  de 
secret  pour  toi.  Tu  trouveras  ci-joint  la  copie  de  quelques  vers  que 
m'a  inspirés  ce  tableau.  Ils  sont  aussi  médiocres  que  celui-ci  est 
excellent.  S'ils  t'en  paraissent  dignes,  montre-les  à  Erasme.  Dans  le 
cas  contraire,  jette-les  au  feu.  » 

Le  petit  poème  est  célèbre.  Fornenberg  l'insérait  déjà  dans  sa 
notice.  M.  Van  Even  en  a  donné  la  traduction.  Le  titre  est  surtout 
intéressant  pour  nous.  «  Vers  écrits  à  propos  d'un  diptyque  (in  tabu- 
«  lam  duplicenï)  où  Erasme  et  Pierre  yEgidius  sont  représentés  par 
«  l'excellent  peintre  Quentin.  Le  premier  commence  sa  paraphrase 
«  de  l'Epitre  aux  Romains.  Près  de  lui  sont  des  livres  montrant 
«  leurs  titres.  Le  second  tient  une  lettre  dont  l'adresse  est  de  la 
«  main  de  Morus  et  que  le  peintre  a  également  reproduite.  » 

«  0  Quentin  !  s'écrie  Morus,  ô  rénovateur  d'un  art  antique,  toi  qui 
ne  le  cèdes  point  au  grand  Apelle,  et  par  le  merveilleux  artifice  des 
couleurs  excelles  à  donner  la  vie  aux  figures  inertes.  Si  les  âges 
futurs  conservent  le  moindre  goût  pour  les  beaux-arts,  quel  ne  sera 
pas  pour  la  postérité  le  prix  d'un  tel  tableau!  » 

En  post-scriptum,  l'auteur  de  VUlopie  ajoute  :  «  Votre  Quentin  a 
vraiment  rendu  toute  chose  à  la  perfection.  Il  me  parait  surtout  un 

1.  Alfr.  Woltmann,  Holbein  uni  seine  Zeit,  2*  édition.  Leipzig,  I87G,  tome  II, 
page  132. 
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prodigieux  faussaire,  car  il  a  imité  l'adresse  de  ma  lettre  à  toi,  avec 
un  art  si  parfait  que  je  ne  saurais  moi-même  la  répéter  ainsi. 

«  Si  Quentin  ou  toi  n'en  faites  usage,  je  te  prie  de  me  renvoyer  cette 
lettre.  Je  la  mettrai  à  côté  du  tableau  et  elle  doublera  le  prodige.  Si 
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(Musée  du  Louvre.) 


elle  est  détruite  ou  peut  vous  être  utile,  je  tâcherai  à  mon  tour  de 
contrefaire  mon  contrefacteur.  » 

La  crainte  de  Morus  faillit  bien  se  réaliser,  car  le  tableau  qu'il 
jugeait  si  digne  de  louange,  fut  totalement  oublié. 

Vers  la  fin  du  xvn°  siècle,  Bullarty  fait  encore  allusion  dans  son 
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Académie  des  Sciences  et  des  Arts1.  «  On  y  a  veu  (en  Angleterre)  de 
nostre  temps,  au  cabinet  du  Roy  Charles  1er,  ce  beau  portrait  en 
ovale  d'Erasme  de  Rotterdam  et  de  Pierre  Gille,  si  célèbre  par 
ses  propres  perfections  et  par  les  vers  que  Thomas  Morus  a  pris  la 
peine  d'escrire  à  sa  louange,  dans  lesquels  il  exprime  fort  agréable- 
ment et  le  mérite  du  sujet  et  celui  du  tableau.  » 

L'honneur  d'avoir  retrouvé  le  portrait  d'^Egidius  revient  à 
M.  Wornum.  Quand  lord  Radner  l'envoya,  en  1873,  à  l'exposition 
de  la  Royal  Academy,  il  passait  pour  un  Holbein,  attribution  con- 
firmée par  Waagen.  La  détermination  de  M.  Wornum  n'était  que 
partiellement  complète  cependant.  De  ce  que  le  portrait  du  secrétaire 
d'Anvers  avait  pour  pendant  à  Longford  Castle,  celui  d'Erasme  peint 
par  Holbein  en  1523,  il  jugea-devoir  conclure  que  le  diptyque  de 
Morus  était  retrouvé.  Les  choses  se  présentaient  alors  en  sens 
inverse  :  Matsys  avait  disparu  pour  faire  place  à  Holbein;  celui-ci 
disparaissait  à  son  tour  pour  faire  place  à  Matsys.  Woltmann  rétablit 
l'équilibre.  D'après  lui,  le  portrait  d'^Egidius  seul,  est  resté  en 
Angleterre. 

Le  Musée  d'Anvers  possède  une  ancienne  copie  du  portrait 
d'^Egidius,  cataloguée  comme  un  portrait  d'Érasme  par  Holbein.  C'est 
même  de  cette  effigie  que  Leys  s'est  inspiré  à  diverses  reprises, 
notamment  pour  son  tableau  d'Érasme  dans  son  cabinet  de  travail. 

Il  n'en  faut  vouloir  à  personne  de  cette  méprise.  Très  certaine- 
ment, en  l'absence  de  l'œuvre  si  expressivement  décrite  par  Morus, 
le  personnage  ici  représenté  a  de  nombreux  traits  de  ressemblance 
avec  l'auteur  de  l'Éloge  de  la  Folie.  La  présence  des  livres  d'Erasme, 
sous  la  main  du  savant,  était  bien  faite  aussi  pour  renforcer  l'illusion. 
Toujours  est-il  que  si  le  Musée  d'Anvers  perd  un  Holbein  douteux, 
il  acquiert  en  échange  le  portrait  d'un  citoyen  illustre  et  la  répétition 
d'une  oeuvre  fameuse  d'un  des  plus  grands  peintres  de  l'Ecole 
anversoise. 

En  ce  qui  concerne  le  portrait  d'Erasme,  Woltmann,  après  avoir 
partagé  quelque  temps  les  vues  de  Wornum,  soutenues  également 
par  Otto  Mundler,  finit  par  trouver  à  Hampton  Court  le  portrait 
d'Érasme  écrivant,  attribué  à  Holbein  et  accepté  pour  tel  par  M.  Wor- 
num dans  sa  biographie  du  maître. 

«  C'est  un  beau  portrait  authentique,  avait  dit  l'auteur  anglais, 
mais  il  est  tant  assombri  et  encrassé  que  l'expression  du'  regard  s'en 

l.  Paris,  1682,  t.  II,  page  391. 
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trouve  grandement  affaiblie.  Le  philosophe  assis  ou  debout,  est  vêtu 
de  la  robe  et  du  bonnet  habituels.  Il  écrit  dans  un  volume  et  porte 
une  bague  à  l'index  de  la  main  droite.  Cette  main,  bien  conservée, 
constitue  un  bel  exemple  de  la  manière  dont  Holbein  traite  les  mains  à 
cette  époque.  Le  fond  nous  montre  une  armoire  garnie  de  rayons  où 
sont  placés  six  volumes,  etc..  Au  revers  du  panneau  la  marque  de 
Charles  Ier,  les  lettres  C.  R.,  surmontées  d'une  couronne.  » 

Avant  Woltmann  M.  Grimm  avait  été  frappé  de  la  conformité  de 
cette  description  avec  celle  donnée  par  Morus  et  l'exactitude  de  ses 
vues  finit  par  prévaloir.  Bien  que  les  éléments  fussent  sous  la  main 
des  chercheurs,  il  fallut  s'y  reprendre  à  plusieurs  fois  pour  arriver 
à  une  solution. 

Un  autre  Anglais,  M.  S.  G.  Nichols,  acheva  d'identifier  l'œuvre 
en  déchiffrant  les  mots  tracés  par  Erasme  :  In  Epistolam  Pauli  ad 
Romanos  Paraphrasis  Erasmi  Rolerodami.  Cette  fois  le  doute  n'était 
plus  possible.  Le  texte  annoncé  par  Morus  était  découvert. 

Les  mains  du  portrait  sont  en  réalité  fort  belles.  Mais  le  simple 
aspect  de  la  peinture  et  ses  dimensions  suffisent  à  nous  convaincre 
qu'il  ne  s'agit  point  ici  de  l'original  de  Matsys.  Selon  M.  Bredius,  cet 
original  existe  dans  la  collection  du  prince  Stroganoff1  à  Saint- 
Pétersbourg.  Une  autre  répétition,  mieux  conservée  que  celle  de 
Hampton  Court,  mais  inférieure  en  mérite,  existe  au  Musée  d'Ams- 
terdam. 

Une  circonstance  assez  digne  d'être  notée,  c'est  que  le  portrait 
d'Erasme  par  Matsys  est  la  première  en  date  des  nombreuses  effigies 
que  l'on  connaît  du  philosophe.  Peut-être  en  avait-il  fait  exécuter 
pour  lui-même  une  copie.  Nous  ne  savons.  Ce  qui  est  certain,  c'est 
qu'à  l'époque  où  Holbein  traversa  les  Pays-Bas  pour  gagner  l'Angle- 
terre, en  1526,  Erasme  pria  son  ami  ^Egidius  de  le  conduire  chez 
Quentin. 

En  réalité,  Matsys  était  un  portraitiste  de  première  force  et  le 
simple  fait  de  la  confusion  fréquente  de  ses  œuvres  avec  celles  de 
Holbein  suffit  à  l'établir.  L'étude  de  cette  face  nouvelle  et  si 
importante  du  talent  du  maître  incombe  à  la  critique  moderne.  Elle 
parait  devoir  être  féconde  en  révélations.  Peu  d'œuvres,  en  effet, 
disent  mieux  la  position  sociale  d'un  peintre  que  la  qualité  de  ses 
modèles. 

Nous  tenons  à  diriger  l'attention  du  lecteur  vers  un  portrait  de 

1.  Catalogue  du  Musée  d'Amsterdam. 
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Cardinal  exposé  au  Musée  de  Naples  (salle  V,  n°  7-513),  sous  le  nom 
de  Holbein.  C'est  là  encore,  selon  toute  vraisemblance,  un  spécimen 
fort  remarquable  du  talent  de  notre  artiste.  Le  prélat,  représenté 
plus  petit  que  nature,  est  vu  en  buste,  presque  de  face.  La  figure  se 
détache  sur  un  fond  de  draperie  verte.  Sur  le  camail  rouge  se  rabat 
un  petit  col  blanc.  La  plrysionomie  est  hautaine,  le  type  médiocre- 
ment distingué.  Mais  les  traits  sont  rendus  avec  une  précision  qui 
confine  à  la  dureté  et  fait  songer  à  Van  Eyck.  La  bouche  aux  lèvres 
minces  et  serrées  est  admirable  et  l'oeil  bleu  clair,  d'une  pénétration 
étonnante.  La  main  droite,  en  partie  visible,  laisse  voir  un  anneau 
armorié  sur  lequel  nous  n'avons  pu  malheureusement  déchiffrer 
qu'un  lion  rampant. 

Égal  en  valeur  à  ce  morceau  est  un  portrait  d'homme,  désigné 
jadis  à  tort  comme  représentant  l'empereur  Maximilien,  et  qui  se 
trouve  au  Musée  d'Amsterdam  '.  L'attribution  à  Holbein  n'a  été 
admise  par  personne.  On  ne  s'explique  pas  trop  non  plus  sur 
quoi  se  fonde  l'attribution  au  mystérieux  auteur  de  la  Mort  de  la 
Vierge,  acceptée  par  M.  Woermann,  alors  que  tout,  en  ce  qui  concerne 
ce  peintre,  appartient  au  domaine  de  l'hypothèse. 

C'est  encore  à  Holbein  que  fut  longtemps  attribuée  l'admirable 
effigie  de  Jean  Carondelet  au  Musée  de  Munich,  aujourd'hui  resti- 
tuée à  Matsys.  Chef  du  conseil  privé,  maître  des  requêtes,  le  person- 
nage appartenait  au  cercle  des  amis  d'Erasme  et,  dès  lors,  il  devient 
naturel  de  le  voir  en  relations  avec  Matsys.  Si  l'attribution  était 
admise,  elle  nous  montrerait  le  grand  peintre  moins  éloigné  de  la 
cour  que  ne  l'ont  voulu  admettre  ses  biographes.  Carondelet  accom- 
pagna Charles-Quint  en  Espagne  en  1517  et  revint  en  1519  aux 
Pays-Bas  avec  lui. 

Voici  enfin,  au  Musée  de  Francfort,  un  portrait  capital,  désigné 
par  une  inscription  du  cadre  comme  l'image  du  fameux  anabaptiste 
Knipperdolling,  peint  par  Matsys  en  juillet  1534.  Outre  que  les  traits 
du  personnage  n'offrent  pas  la  plus  lointaine  analogie  avec  ceux  de 
Knipperdolling,  tels  que  nous  les  fait  connaître  une  estampe  fameuse 
d'Aldegrever,  la  date  devient  sans  valeur  puisqu'elle  est  postérieure 
à  la  mort  du  peintre.  Il  n'y  a  donc  point  à  faire  état  de  l'inscription. 
L'œuvre  n'en  est  pas  moins  d'une  qualité  supérieure  et  universelle- 
ment admise  comme  émanant  de  Matsys.  A  en  juger  par  le  style, 
autant  que  par  le  costume,  elle  appartient  à  une  période  avancée 
de  la  carrière  du  maitre. 

1.  N°  519  du  catalogue  de  1886. 
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Agé  en  apparence  d'une  soixantaine  d'années,  le  personnage  est 
coiffé  d'un  chapeau  à  grands  bords  relevés  par  un  ruban.  Sa  houppe- 
lande est  fourrée  de  martre.  La  main  gauche  qui  tient  des  lunettes, 
repose  sur  un  livre  ouvert.  La  droite  se  lève  comme  pour  enseigner. 
Il  y  a  là  un  caractère  de  gravité  doctorale  qui,  tout  naturellement,  fait 
songer  à  quelque  ministre  du  culte  réformé.  Par  une  double  arcade 
ouverte  sur  la  campagne,  l'œil  embrasse  un  paysage  étendu.  A  gauche 
un  fleuve  bordé  de  riantes  collines;  à  droite  un  rocher  surmonté 
d'un  donjon. 

On  ne  déchiffre  point  les  caractères  du  livre  ouvert  devant  le 
personnage.  —  L'omission  a  de  quoi  surprendre  et  nous  pouvons  la 
regretter,  car  les  détails  de  cette  espèce,  on  vient  de  le  voir,  peuvent 
être  de  précieux  points  de  repère  pour  la  détermination  des  œuvres. 

D'après  le  costume,  c'est  à  une  époque  voisine  de  l'année  1525 
qu'il  faut  classer  le  présent  portrait.  Dans  l'état  actuel  des  infor- 
mations, ce  serait  la  plus  récente  des  œuvres  de  Matsys.  Au  point  de 
vue  de  l'expression  pittoresque,  peu  de  peintures  du  maître  la  sur- 
passent. La  correction  du  modelé,  l'extraordinaire  sobriété  des 
moyens,  la  dignité  du  geste  et  de  l'attitude,  s'imposent  en  quelque 
sorte  au  souvenir  du  spectateur.  —Nous  n'avons  point  seulement  ici 
les  traits  d'un  personnage;  son  individualité  tout  entière  a  passé  dans 
cette  peinture. 

Nous  avons  hasardé  un  jour  la  supposition  qu'il  s'agissait  ici  d'un 
portrait  de  Matsys  par  lui-même  '.  N'est-ce  point  ainsi  en  effet,  qu'on 
se  figure  le  grand  artiste  arrivé  au  déclin  d'une  carrière  dont  les 
glorieuses  étapes  représentent  pour  nous  comme  l'histoire  entière 
de  l'art  anversois  au  xvie  siècle? 

Approchant  de  la  soixantaine,  Matsys  est  un  bourgeois  aisé,  le 
chef  d'une  nombreuse  famille  issue  de  ses  deux  mariages.  Les 
poétiques  circonstances  qui  ont  décidé  de  sa  vocation  ne  marquent 
plus  que  comme  un  souvenir  lointain.  Nous  savons  par  Fornenberg 
qu'il  a  orné  sa  nouvelle  demeure  de  «  grotesques  »  au  dernier  goût 
du  jour,  qu'une  belle  figure  de  saint  Quentin  en  orne  la  façade.  C'est 
ici,  sans  doute,  qu'il  a  reçu  Holbein,  car  la  «  maison  de  maitre 
Quentin  »  où,  dès  son  arrivée  à  Anvers,  Durer  voulut  aller  lui 
rendre  visite,  était  située  encore  dans  la  rue  des  Tanneurs.  Nous 
pouvons  croire,  sans  excès  d'imagination,  que  la  grande  pièce  où  le 

{.Quentin  Matsys  et  son  portrait  d'Érasme.  Bulletin  des  Commissions  royales 
d'art  et  d'archéologie.  Bruxelles,  1877. 
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peintre  a  cru  devoir  figurer  un  orchestre,  résonne  parfois  des  accords 
du  luth  ou  du  théorbe,  car  Van  Mander  prend  la  peine  de  consigner  à 
l'appendice  de  son  Livre  des  peintres  que  Matsys  cultivait  avec  succès 
la  musique  et  Fornenberg  ajoute  qu'il  était  poète.  Nous  voudrions 
pouvoir  dire  avec  le  fabuliste  : 

Rien  ne  trouble  sa  fin  :  c'est  le  soir  d'un  beau  jour. 

Par  malheur,  nous  sommes  dans  une  ignorance  totale  de  ses 
dernières  années. 

Les  funérailles  de  Matsys  sont  inscrites  sans  date  précise  à 
l'obituaire  de  Notre-Dame  d'Anvers  pour  l'année  1530.  Elles  eurent 
lieu  sans  grande  solennité,  si  l'on  en  juge  par  la  faible  somme 
qu'elles  coûtèrent.  La  dépouille  du  peintre  fut  déposée  au  petit  cime- 
tière de  Notre-Dame,  non  loin  du  lieu  où  se  dressèrent  par  la  suite 
les  échoppes  des  gantiers,  d'où  le  nom  de  Marché  aux  Gants  porté 
aujourd'hui  par  cette  place,  la  même  où  se  trouve  le  fameux  puits 
que  la  tradition  attribue  au  maître. 

Une  supplique  adressée  par  Van  der  Gheest  au  magistrat  d'Anvers, 
donne  à  connaître  que,  lors  de  la  suppression  du  cimetière,  l'archi- 
tecte Antoine  Behaghel  envoya  chez  lui  la  pierre  tombale  de  Matsys. 
Van  der  Gheest  sollicita  alors  et  obtint  de  la  municipalité  l'auto- 
risation de  faire  fixer  au  pied  de  la  tour  de  Notre-Dame,  à  proximité 
de  l'endroit  où  furent  déposés  les  restes  mortels  du  peintre,  l'épitaphe 
que  l'on  connaît  '. 

Il  résulte  aussi  de  la  requête,  que  le  puits  historique  occupa  jus- 
qu'en 1557  le  centre  de  la  Grande  Place.  Ne  pourrait-on  déduire  de 
cette  circonstance  que  l'œuvre  avait  été  faite  à  la  demande  expresse 
de  la  municipalité  d'après  un  modèle  fourni  par  Matsys?  Ce  serait 
une  solution  du  problème  que  soulève  ce  remarquable  travail  de 
serrurerie  artistique. 

La  conception  serait  de  Matsys  qui  en  aurait  dirigé  l'exécution, 
sans  avoir  nécessairement  pour  cela  martelé  le  fer. 

Dès  les  premières  années  du  xvie  siècle,  l'éminent  créateur  avait 
perdu  l'épouse  que  la  légende  associe  à  ses  débuts.  Elle  lui  avait 
donné  six  enfants  dont  quatre  filles.  Une  nouvelle  union,  contractée 
vers  1510,  ne  fut  pas  moins  féconde  carie  peintre  avait  vu  sa  postérité 

1.  .1.  Verachter,  Albert  Durer  in  de  Nederlanden,  Anvers,  1840,  page  38, 
note  2.  Cette  épitaphe  a  été  renouvelée  en  1843.  L'ancienne  pierre  est  aujourd'hui 
au  Musée  d'Anvers. 
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s'accroitre  de  trois  fils  et  quatre  filles.  Jean  et  Corneille,  issus  du 
premier  mariage  et  dont  les  noms  ont  marqué  dans  les  arts,  furent 
investis  de  la  tutelle  do  leurs  frères  et  sœurs  durant  la  minorité  de 
ceux-ci.  La  veuve,  Catherine  Heyns,  se  remaria. 

Chose  assez  curieuse,  l'on  constate  que  les  divers  actes  passés 
après  la  mort  du  peintre,  transforment  en  «  Marchys  »  le  nom  de  la 
famille. 

Le  prénom  de  Quentin  fut  successivement  porté  par  l'un  des  fils 
du  peintre,  par  son  petit-fils,  issu  de  Jean,  enfin  par  un  neveu,  fils  de 
Josse,  mort  à  Louvain  en  1530. 

Quentin  le  jeune,  fils  de  Jean,  fut  également  artiste.  Il  mourut 
à  Francfort.  Suzanne,  sa  sœur,  alla  mourir  à  Milan. 

Pour  avoir  échappé  à  la  loi  commune  qui  rarement  permet  aux 
fils  des  grands  hommes  d'égaler  leur  père,  Jean  Matsys  mérita 
d'occuper  une  place  honorable  dans  les  rangs  de  l'Ecole  flamande. 

Sans  briller  au  premier  rang,  il  ne  s'éclipse  pas  non  plus  au 
second.  Il  a  en  outre,  devant  l'histoire,  le  mérite  d'avoir  contribué 
au  renom  de  son  père  par  d'excellentes  copies,  sans  cloute  exécutées 
sous  la  direction  même  de  Quentin. 

Né  en  1509,  franc-maître  à  l'âge  de  22  ans,  le  fils  aine  de  Matsys 
fut  chassé  de  sa  ville  natale  en  1543  pour  cause  d'hérésie.  On  ignore 
où  se  passèrent  les  quinze  années  que  dura  son  exil. 

Presque  toujours  signées  et  datées,  les  œuvres  de  Jean  se 
caractérisent  par  un  mélange  évident  du  souvenir  paternel  et  des 
influences  grandissantes  de  la  Renaissance.  —  Un  vaste  tableau  de 
Suzanne,  au  Musée  de  Bruxelles,  montre  des  vieillards  grimaçants 
d'un  caractère  fort  proche  de  Matsys,  passablement  dépaysés  dans  un 
milieu  florentin.  Jean  mourut  en  1575. 

Corneille  est  plus  spécialement  connu  comme  graveur.  Sans  trou- 
ver sa  place  parmi  les  maîtres  satiriques,  il  se  révèle  parfois 
comme  humoriste,  humoriste  assez  vulgaire,  à  la  vérité. 

M.  Renouvier  lui  consacre  dans  ses  Types  et  manières  îles  maîtres 
graveurs  un  chapitre  intéressant  et  des  éloges  dont  sa  compétence 
spéciale  rehausse  le  prix.  L'étninent  iconophile,  non  plus  que  Bartsch 
et  Passavant,  n'avait  deviné  en  lui  le  fils  du  grand  Matsys.  Et 
comment  s'en  douter,  quand  l'œuvre,  pourtant  nombreux  du  fils,  ne 
retrace  aucune  des  conceptions  géniales  du  père. 

A  vrai  dire,  la  mémoire  de  Matsys  n'avait  rien  à  y  gagner.  Mieux 
vaut  aux  grands  artistes  être  ensevelis  dans    l'isolement  de  leur 
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gloire,  que  la  longue  et  fastidieuse  escorte  des  plagiaires  ne  reflétant 
un  style  que  pour  le  dénaturer. 

Les  vrais  continuateurs  de  Matsys  ne  se  retrouvent  point  au 
xvie  siècle.  Comme  le  dit  Bûrger,  «  dans  ses  épisodes  familiers  accolés 
à  ses  scènes  terribles,  dans  ses  types  et  ses  figures  populaires,  est  en 
germe  toute  l'École  flamande  qui,  au  temps  de  Teniers  et  après  lui, 
sejconsacrera  aux  tableaux  de  mœurs  ». 

HENRI    HYMANS. 


LA    GRAVURE    AU    SALON 


r&SN  graveur  sur  bois  a  failli  emporter 
la  médaille  d'honneur  !  Voilà  le 
gros  événement  du  Salon  de  gravure 
de  1888.  Et  le  cas  de  M.  Baude  nous 
semble  d'autant  plus  digne  d'atten- 
tion que  ce  n'est  pas  un  cas  isolé; 
autour  de  ce  graveur  extraordinai- 
rement  habile,  on  peut  grouper  une 
série  d'artistes  aussi  experts  que 
lui  dans  l'art  de  découper  le  bois  et 
de  faire  chanter  aux  tailles  la  gamme 
des  colorations.  Les  portraits  de  M.  Alexandre  Dumas  fils,  d'après 
Bonnat,  de  Rembrandt  d'après  lui-même  et  d'un  Inconnu,  figure  déta- 
chée d'une  peinture  du  maitre,  sont  à  coup  sûr  des  œuvres  de  premier 
ordre,  d'une  souplesse  et  d'un  éclat  qui  n'ont  jamais  été  dépassés 
dans  aucune  estampe  contemporaine  de  nature  quelconque,  mais  nous 
retrouverons  ces  mêmes  qualités  dans  bien  d'autres  gravures  expo- 
sées. Le  Portrait  de  M.  Dalou,  par  exemple,  d'après  le  buste  de  M.  Rodin , 
ne  le  cède  en  rien  aux  belles  planches  de  M.  Baude;  il  est  gravé 
avec  une  franchise  et  une  sûreté  magistrales  :  pour  un  peu  on  se  lais- 
serait aller  à  parler  de  style  si  le  mot  n'était  démodé;  le  moins 
qu'on  puisse  dire,  c'est  que  cette  gravure  est  empreinte  de  noblesse 
et  de  caractère,  si  ambitieux  que  paraissent  ces  termes  appliqués  à 
une  gravure  sur  bois. 

Le  bois  est  décidément  en  grand  progrès;  on  voit  peu  de  graveurs 
attardés  encore  aux  vieux  procédés  des  coupes  et  des  surcoupes  avec 
leurs  tailles  en  blanc  qui  sentaient  la  mécanique  et  refroidissaient  si 
singulièrement  l'image.  L'impulsion  féconde  donnée  par  MM.  Pan- 
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nemaker  père  et  fils  à  la  technique  du  bois,  par  un  heureux  retour 
aux  manœuvres  plus  simples  que  Mellan  avait  autrefois  introduites 
dans  la  gravure  sur  cuivre,  a  rénové  la  pratique.  La  gravure  sur 
bois  tombée  aux  mains  des  ouvriers  redevient  un  métier  d'artiste.  On 
ne  se  préoccupe  plus  autant  d'appliquer  les  formules  classiques  du 
burin  qui  de  l'acier  avaient  passé  au  bois  :  l'art  affranchi  des  règles 
de  la  géométrie,  ne  veut  plus  vivre  de  procédés;  il  prétend  être  libre 
de  ses  allures. 

Nous  applaudissons  fort  à  ces  manifestations  de  jeunesse  et  d'in- 
dépendance que  nous  donnent  les  graveurs  sur  bois  :  cependant, 
l'usage  que  font  certains  d'entre  eux  de  la  liberté  reconquise  nous 
semble  parfois  excessif.  Il  nous  est  venu  d'Amérique,  il  y  a  une 
dizaine  d'années,  deux  ou  trois  artistes  dont  l'exposition  a  fait  une 
grande  sensation  parmi  nos  graveurs.  On  ne  se  lassait  pas  d'admirer 
la  finesse  extrême,  en  même  temps  que  la  richesse  et  la  variété 
infinie  des  tons  de  leurs  estampes  sur  bois;  beaucoup  n'en  pouvaient 
croire  leurs  yeux  et  cherchaient  sur  le  papier  le  biseau  révélateur 
du  cuivre.  Comment  admettre,  en  effet,  que  le  bois  pût  à  ce  point 
s'approprier  les  qualités  de  douceur  et  d'éclat  qui  sont  le  privilège 
reconnu  de  l'eau-forte?  C'était  la  vérité  pourtant,  il  fallut  bien  la 
proclamer  ;  mais  aussitôt  des  critiques  s'élevèrent,  et  nous  ne  fûmes 
pas  des  derniers  à  les  exprimer.  Sans  contester  le  talent  des  exposants 
ni  surtout  le  charme  et  la  nouveauté  de  leurs  œuvres,  nous  fîmes 
remarquer  que  cette  confusion  des  pouvoirs  n'était  pas  sans  incon- 
vénient. En  art  comme  en  tout,  il  est  bon  de  pouvoir  appeler  les 
choses  par  leur  nom  :  l'hésitation  sur  la  qualité  d'un  objet  ne  tourne 
pas  à  son  profit.  Une  gravure  sur  bois  doit  affirmer  carrément  son 
origine;  nous  l'aimerons  avec  ses  qualités  et  ses  défauts  beaucoup 
plus  que  si  elle  cherche  à  nous  tromper  en  exagérant  les  unes  et  en 
dissimulant  les  autres.  C'est  un  tort,  enfin,  de  vouloir  la  faire  res- 
sembler à  une  eau-forte,  puisque,  à  mérite  même  égal,  l'imitation 
semblera  toujours  inférieure. 

Nous  n'en  rendrons  pas  moins  hommage  à  la  rare  habileté  de 
MM.  Closson  et  Wolf  dont  le  Salon  nous  montre  diverses  gravures 
vraiment  exquises.  Le  premier,  pour  mieux  affirmer  la  souplesse  du 
bois  et  ses  vertus  coloristes,  nous  montre  deux  gravures  dites  «  ima- 
ginatives,  sans  dessin  préalable  ».  Je  veux  bien  croire  qu'il  en  est 
ainsi,  mais  je  ne  vois  pas  bien  l'utilité  de  cette  absence  de  dessin 
préalable  puisque  le  graveur  a  cru  devoir  figurer,  dessiner  par  con- 
séquent, des  fleurs,  des  papillons,  des  formes  déterminées  en  un  mot, 
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dans  le  milieu  vague  de  paysage  qui  lui  sert  de  fond.  Tant  qu'à  faire, 
il  eût  mieux  valu,  ce  me  semble,  se  borner  à  exposer  des  tons  de 
bois  gravé,  une  sorte  de  palette  des  jeux  du  blanc  et  du  noir. 

Revenons  aux  graveurs  dont  l'ambition  est  de  se  maintenir  dans 
la  sphère  du  bois,  en  faisant  de  leur  mieux  ;  j'aurai  beaucoup  de 
noms  à  citer,  tout  en  me  bornant  aux  plus  dignes.  Nous  avons  en 
MM.  Perez,  Bellenger,  Drevet,  Devos,  Florian,  Lepère,  Charpentié, 
Boizard,  Félix  et  MIIe  Jacob,  d'excellents  traducteurs  des  œuvres  des 
peintres  ou  des  illustrateurs  contemporains  ;  qu'ils  gravent  librement 
ou  qu'ils  interprètent  en  fac-similé  des  dessins  de  maîtres,  par 
exemple,  de  M.  Lhermitte  ou  de  notre  Millet  qui  est  si  fort  à  la  mode, 
il  n'y  a  pas  de  confusion  possible  sur  le  procédé  ni  sur  la  matière 
employés  par  eux.  Ce  qu'ils  exposent,  ce  sont  bien  des  gravures  sur 
bois  aux  accents  sincères,  solides  et  grasses  de  ton,  et  aussi  respec- 
tueuses du  dessin  original  que  le  comporte  ce  mode  d'interprétation. 
Je  n'aurais  garde,  non  plus,  d'oublier  M.  Delangle  qui  a  gravé  sim- 
plement et  avec  beaucoup  de  sûreté,  une  série  de  sculptures  antiques 
pour  l'Histoire  des  Grecs  de  M.  Duruy. 

Peu  soucieux  des  règles  de  la  hiérarchie,  je  place  en  second 
les  graveurs  au  burin,  sur  métal,  que  l'Académie  met  hors  de  pair . 
Sans  méconnaître  la  «  noblesse  du  genre  »,  nous  devons  nous  soucier 
avant  tout  de  ses  productions  actuelles  ;  or ,  elles  me  semblent  de  qualité 
inférieure;  c'est  pour  cela  que,  rendant  compte  de  l'exposition  de 
1888,  je  n'ai  pas  cru  devoir  les  examiner  en  premier.  L'intérêt  de 
curiosité,  la  nouveauté  appartient  à  la  gravure  sur  bois  dont  j'ai 
parlé  tout  d'abord.  Le  burin  languit,  le  burin  se  meurt  :  on  a  cru  un 
instant  à  sa  renaissance  quand  Rousseauxet  Huot  lui  prêtaient  l'appui 
de  leur  talent,  mais  ces  deux  éminents  artistes  sont  morts  et  nous  ne 
voyons  pas  qu'ils  aient  été  remplacés. 

Et  puis,  le  genre  lui-même  a  vieilli;  il  jure  par  les  règles  étroites 
de  sa  technique  avec  toutes  les  idées  d'indépendance  dont  l'art 
moderne  est  imprégné;  procédé  de  convention  et  de  mode  par  consé- 
quent, il  a  perdu  tout  pouvoir  sur  le  public  le  jour  où  la  mode  s'est 
éloignée  de  lui.  Par  ce  siècle  de  photographie  et  d'exactitude  docu- 
mentaire, le  burin  classique  devient  presque  sans  emploi  ;  ce  n'est 
pas  l'outil  qui  convient  au  naturalisme  triomphant.  On  hésite  même 
à  lui  confier  les  œuvres  du  passé,  car  la  dignité  compassée  de  ses 
manières  n'en  impose  plus  à  personne  depuis  que  Gaillard  et  son 
école  ont  fait  la  preuve  qu'il  n'avait  pas  le  monopole  du  style.  Nous 
ne  voyons  cependant  aucun  inconvénient  à  ce  que  l'État  et  quelques 
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amateurs  subventionnent  ce  noble  débris  d'un  art  vieilli,  car  s'il  a 
perdu  tout  prestige  à  nos  yeux  sur  le  terrain  de  l'esthétique,  nous 
accordons  qu'on  peut  trouver  dans  sa  culture  un  moyen  précieux  d'é- 
ducation. Il  exige  de  ses  adeptes  une  discipline  insoutenable  sans  la 
connaissance  du  dessin  ;  les  autres  modes  de  gravure  sont  beaucoup 
plus  accommodants  :  c'est  là  leur  danger.  Donc,  que  les  jeunes  gens 
s'adonnent  à  cette  gymnastique,  nous  n'y  trouvons  rien  à  redire,  pas 
plus  qu'il  ne  faudrait  bannir  les  vers  latins  des  humanités;  mais  nous 
nous  permettrons  de  formuler  ainsi  le  conseil  que  nous  leur  donnons  : 
Apprenez  le  burin  et...  faites  autre  chose. 

Nous  l'avons  dit,  pour  remettre  au  pinacle  la  gravure  au  burin, 
des  artistes  du  plus  haut  mérite  seraient  à  peine  suffisants,  or  nous 
n'avons  plus  que  des  artistes  de  talent.  Ce  n'est  pas  à  nous  qu'il 
appartient  de  méconnaître  la  valeur  de  M.  Achille  Jacquet,  par 
exemple,  et  de  M.  Didier,  à  qui  l'on  doit  tant  d'œuvres  sérieuses  et 
plaisantes  tout  à  la  fois  :  on  ne  tire  pas  sur  ses  propres  troupes. 
Nous  estimons  le  burin  facile  de  M.  Blanchard,  traducteur  patenté  de 
M.  Alma-Tadéma,  et  celui  de  M.  Lamotte;  le  savoir  de  M.  Lenain  qui 
grave  le  nu  avec  souplesse;  l'exactitude  de  M.  Deblois,  beaucoup  plus 
préoccupé  de  l'œuvre  à  reproduire  que  des  traditions  de  son  métier 
de  graveur;  mais  les  efforts  si  méritants  que  dénotent  leurs  œuvres 
exposées  et  bien  d'autres  que  nous  pourrions  citer,  achèvent  de  nous 
édifier  sur  l'insuffisance  du  procédé  dont  elles  dérivent.  Il  n'y  a  pas 
à  dire,  si  l'on  veut  prendre  intérêt  à  une  image,  goûter  le  charme  de 
l'œuvre  originale  dans  sa  traduction,  savourer  l'esprit,  la  délicatesse 
du  dessin  ou  les  infinies  caresses  de  la  lumière,  c'est  autre  part  qu'il 
faudra  s'adresser. 

Voici  tout  un  groupe  d'artistes  évidemment  issus  de  l'école  du 
burin,  mais  émancipés  de  sa  tutelle  :  ils  ont  pour  principe  que  l'art 
du  graveur  est  comme  tous  les  autres  arts,  maître  de  ses  procédés,  et 
que  la  fin  justifie  les  moyens.  Leur  ambition  est  sans  bornes  ;  traduc- 
teurs, ils  veulent  rendre  à  la  fois  l'esprit  et  la  lettre  de  l'original; 
créateurs,  ils  prétendent  faire  passer  dans  leurs  œuvres  les  séduc- 
tions d'ordre  psychique  ou  de  nature  sensorielle  que  renferment 
toutes  les  autres  manifestations  des  arts  graphiques.  Ils  seront  pein- 
tres avec  les  peintres,  sculpteurs  avec  les  sculpteurs  ;  il  élèveront 
sur  le  papier  des  bâtiments  qui  feront  illusion  aux  architectes.  Pour 
caractériser  en  un  mot  cette  classe  de  graveurs,  ce  sont  des  descrip- 
tifs à  la  façon  de  nos  littérateurs  contemporains  qui,  du  bout  de  leur 
plume  agaçant  tous  nos  sens  pour  les  tenir  en  éveil,  s'acharnent  à 
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nous  donner  l'illusion  de  toutes  choses.  Parmi  ceux-là,  graveurs  ou 
écrivains,  il  y  a,  bien  entendu,  un  choix  à  faire  :  le  système,  bon  en 
soi,  vaut  surtout  par  celui  qui  le  pratique.  Nous  distinguerons  dans 
l'école  deux  catégories  bien  tranchées  :  celle  des  artistes  et  celle  des 
photographes.  L'artiste  voit  plus  haut  et  mieux  que  les  autres;  l'œil 
d'un  artiste  est  autrement  subtil  que  l'objectif  du  photographe;  à 
travers  la  matière  il  perçoit  l'impondérable;  c'est  là  ce  qui  l'intéresse 
et  c'est  par  là  qu'il  veut  nous  intéresser.  Les  autres,  condamnés  de 
naissance  à  l'impersonnalité,  voient  comme  tout  le  monde  et  expri- 
ment de  même;  ils  traversent  la  littérature  ou  l'art  sans  jamais  les 
doter  d'une  invention  nouvelle;  sosies  les  uns  des  autres,  ils  répètent 
sans  discernement  ce  qu'ils  ont  vu  ou  entendu,  le  bon  et  le  mauvais, 
l'utile  et  l'inutile. 

Nous  en  avons  malheureusement  trop  au  Salon  de  ces  copistes 
inconscients  qui,  sous  le  couvert  du  respect  que  l'on  doit  à  la  vérité, 
essayent  de  cacher  l'incapacité  où  ils  sont  d'accomplir  cette  sélection 
qui  est  la  marque  de  l'artiste;  mais  je  n'ai  à  m'occuper  que  des 
graveurs.  C'est  parmi  eux  surtout  que  l'école  de  la  photographie  a 
fait  le  plus  de  recrues,  et  cela  se  comprend,  car  c'est  à  eux  qu'elle 
offre  le  plus  de  ressources.  Combien  se  bornent  à  creuser  d'une  pointe 
timide  le  cliché  photographique  reporté  sur  cuivre  et  à  en  repro- 
duire les  valeurs,  vraies  ou  fausses,  par  des  morsures  graduées 
à  l'acide!  Métier  d'ouvrier  s'il  en  fut  et  qui  ne  doit  pas  nous  occuper 
dans  cette  Revue. 

Mais,  par  contre,  nous  avons  dans  cette  section  delà  gravure  des 
artistes  dont  la  valeur  ne  le  cède  à  quiconque.  N'est-ce  pas  une 
œuvre  de  premier  ordre,  cette  planche  de  M.  Gaujean  d'après  la 
Flamma  vestalis  de  M.  Burne-Jones,  d'une  facture  si  personnelle  et 
pourtant  si  exactement  expressive  par  rapport  au  modèle  dont  elle 
conserve  le  charme  étrange  et  le  style  voulu?  Nous  sommes  un  peu 
gêné  pour  dire  tout  le  bien  que  nous  pensons  des  deux  autres  planches 
de  M.  Gaujean,  d'après  Quentin  Matsys,  elles  ont  paru  ici  même  ;  c'est 
au  lecteur  de  juger  s'il  est  possible  d'aller  plus  loin  dans  l'interpré- 
tation d'une  œuvre,  que  ne  l'a  fait  notre  éminent  collaborateur, 
notamment  dans  cette  adorable  Vierge  en  prière  du  Musée  d'Anvers. 

M.  Waltner  est  depuis  longtemps  passé  maître  à  l'estime  des 
amateurs  du  monde  entier  :  nul  ne  l'a  jamais  dépassé  en  prestigieuse 
habileté,  si  certains  l'ont  égalé.  Ancien  prix  de  Rome,  buriniste  de 
premier  ordre,  il  a  été  des  premiers  à  secouer  le  joug  de  l'école  et  à 
arborer  le  drapeau  desindépendants;  tous  les  moyens  lui  sont  bons, 
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parce  qu'il  sait  les  faire  tous  concourir  au  perfectionnement  de  son 
œuvre.  Bien  fin  celui  qui  dirait  comment  a  été  obtenue  son  éclatante 
gravure  d'après  la  Lady  Margrave  de  Gainsborough:  il  n'est  pas  de 
graveurs  qui  n'y  suive  à  la  trace  son  outil  de  prédilection  ou  n'y 
retrouve  l'emploi  des  recettes  secrètes  dont  il  se  croyait  seul  déposi- 
taire. Mais  ceci  n'est  rien  pour  nous  :  le  résultat  seul  nous  importe 
et  nous  avouons  qu'il  est  de  nature  à  satisfaire  les  plus  délicats 
amateurs  d'estampes. 

L'habileté  de  certains  paysagistes  n'est  pas  moins  faite  pour  nous 
étonner.  En  nommant  M.  Chauvel  nous  nommons  le  premier  de 
tous  :  dans  son  eau-forte,  d'après  le  tableau  de  M.  Hitcock,  la  Culture 
des  tulipes,  que  l'on  a  vu  au  Salon  de  l'an  dernier,  il  est  parvenu  à 
rendre  l'aspect  un  peu  kaléidoscopique  de  cette  toile,  dont  le  charme 
réel  contenait  une  bonne  part  d'étonnement.  Puis  nous  avons  plu- 
sieurs traducteurs  émérites  de  Corot  et  de  Millet.  On  peut  regretter 
qu'ils  soient  à  la  solde  de  maisons  anglaises,  comme  la  plupart  de  nos 
meilleurs  graveurs  ;  au  moins  gravent-ils  avec  un  soin  qui  honore 
notre  pays.  Il  ne  s'agit  pas  d'ailleurs  d'articles  d'exportation  ;  on 
prend  les  artistes  chez  nous  parce  que  ce  sont  les  meilleurs  que  l'on 
connaisse,  et  puis,  il  faut  bien  le  dire,  notre  sol  produit  peu  d'ama- 
teurs d'estampes;  les  graveurs  sont  bien  forcés  de  travailler  pour 
l'étranger  puisque  c'est  là  que  se  trouve  la  clientèle.  Parmi  ces  inter- 
prètes de  nos  grands  maîtres  modernes,  nous  avons  noté  M.  Damman, 
à  l'exécution  solide  et  précise;  M.  Kratké,  M.  Focillon,  M.  Lecou- 
teux;  M.  Leterrier,  rendant  avec  un  réel  sentiment  de  peinture  des 
effets  à  la  Claude  Lorrain;  M.  Fornet,  à  qui  l'on  doit  une  excellente 
gravure  des  Oies,  de  Millet;  M.  Gustave  Greux;  M.  Appian,  très  éton- 
nant avec  son  rendu  en  fac-similé  des  empâtements  dans  le  ciel  d'un 
paysage:  c'est  le  dernier  mot  du  pastiche  de  la  peinture. 

M.  de  Los  Rios,  récompensé  d'une  médaille  bien  gagnée,  a  gravé 
avec  talent,  mais  un  peu  trop  en  peintre,  deux  tableaux  de  M.  Pearce. 
En  gravure,  il  est  parfois  bon  de  cerner  d'un  trait  des  objets  qui 
dans  la  peinture  se  particularisent  suffisamment  par  leur  coloration 
propre.  Les  galets  et  les  flaques  d'eau  des  plages  de  M.  Pearce  en 
passant  sur  la  planche  de  M.  de  Los  Rios  semblent,  à  cause  de  cette 
omission  du  trait,  de  simples  taches  blanches  et  donnent  l'impression 
d'une  chose  inachevée.  A  noter  encore  d'excellentes  gravures  de 
M.  Champollion,  qui  réalise  le  fin  du  fin  avec  une  de  ces  charmantes 
images  de  keepsake  que  M.  Chaplin  peint  si  bien,  mais  qu'il  aime 
peut-être  trop  à  peindre;  de  MM.  Boilvin,  Géry-Bichard,  Rapine, 
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Jasinski,  Boulard  fils,  Muller  et  Toussaint;  d'excellents  portraits  par 
MM.  Abot,  Burney  et  A.  Gilbert,  des  peintures  et  des  objets  d'art 
par  M.  Henry  Guérard. 

Beaucoup  de  ces  noms  sont  trop  familiers  à  nos  lecteurs  pour 
qu'il  soit  nécessaire  de  les  leur  recommander.  Nommons  enfin  M.  Hé- 
douin,  un  des  vétérans  de  l'eau-forte,  dont  ses  confrères  ont  voulu 
récompenser  par  une  médaille  d'honneur  la  longue  et  honorable 
carrière. 

Nous  avons  maintenant  à  relever  un  certain  nombre  d'eaux-fortes 
de  peintres  qui  se  recommandent  à  l'attention  par  le  charme  parti- 
culier dont  se  revêt  toute  œuvre  de  prime-saut,  conçue  en  dehors  des 
règles,  au  gré  d'une  fantaisie  d'artiste.  M.  Whistler  expose  quelques- 
uns  de  ces  croquis  d'une  saveur  si  exquise,  qui  ont  contribué  autant 
que  ses  tableaux  peut-être,  à  la  grande  réputation  dont  il  jouit.  Voici 
M.  Besnard,  hardi,  nouveau  dans  ses  illustrations  pour  l'Affaire  Cle- 
menceau, comme  il  l'est  en  peinture;  M.  Boilvin,  qui  ne  pouvait 
trouver  pour  une  de  ses  aquarelles  de  meilleur  interprète  que  lui- 
même;  MM.  Desboutins  et  Piguet,  dont  les  pointes-sèches  du  ton  le 
plus  doux  et  le  plus  riche  en  même  temps,  donnent  à  l'œil  une  sen- 
sation toute  spéciale  qui  ravit  les  amateurs. 

Un  Anglais,  M.  Gérald  Robinson,  nous  a  donné  une  excellente 
traduction  d'un  Bourgmestre,  de  Franz  Hais,  au  moyen  de  la  manière 
noire  dont  ses  compatriotes  firent  un  si  excellent  usage  au  xvme  siècle 
et  qu'ils  ont  un  peu  négligé  depuis  :  c'est  une  des  curiosités  de  l'Ex- 
position. 

De  la  lithographie,  j'ai  peu  de  chose  à  dire  ;  le  genre  tend  à  dispa- 
raître au  moins  du  domaine  de  l'art  :  déjà  très  atteinte  par  la  popula- 
rité de  l'eau-forte,  les  procédés  héliographiques  lui  ont  porté  les  der- 
niers coups.  Seul  parmi  les  peintres,  M.  Fantin-Latour  lui  reste  fidèle 
avec  ses  curieuses  illustrations  des  poèmes  musicaux  de  Berlioz  et  de 
Wagner.  Quand  nous  aurons  cité  les  noms  de  MM.  Lunois  et  Bahuet, 
excellents  interprètes  de  Daumier  et  de  Roll,  il  ne  nous  restera  plus 
guère  à  mentionner  que  de  bons  essais  de  fac-similé  de  dessins  en 
couleur  par  M.  Lemercier,  et  une  lithographie  libre,  dans  le  faire  des 
primitifs  de  l'art,  par  M.  Grenier. 

Pour  nous  résumer,  ce  Salon  de  gravure  est  remarquable  à  divers 
titres  ;  d'abord  par  la  quantité  d'artistes  qui  y  affirment  un  talent  de 
premier  ordre,  et  puis,  par  l'importance  toute  nouvelle  qu'y  a  prise 
le  bois  en  concurrence  avec  le  cuivre,  dont  il  semble  vouloir  accapa- 
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rer  la  clientèle:  les  éditeurs  de  livres  riches  et,  audace  plus  grande, 
les  amateurs  d'estampes! 

Et  précisément  je  reçois  un  album  superbe  où  cette  intention  passe 
hardiment  dans  le  domaine  du  fait  accompli  :  en  raison  de  son  impor- 
tance je  crois  devoir  le  signaler  à  nos  lecteurs  à  la  fin  de  cette 
étude  '.  C'en  est  fait,  nous  avons  le  bois  original,  tiré  à  petit  nombre, 
sur  papier  de  luxe  et  dans  les  grands  prix.  MM.  Lepère  et  Beltrand 
tentent  ce  premier  essai,  sous  les  auspices  de  notre  excellent  con- 
frère M.  Roger  Marx  et  escortés  d'aqua-fortistes  et  de  lithographes 
qui,  faisant  le  sacrifice  de  vieux  privilèges,  se  sont  joints  à  eux 
pour  démontrer  que  l'art  peut  s'exprimer  sur  du  bois  aussi  bien  que 
sur  toute  autre  substance.  Le  talent  de  MM.  Lepère  et  Beltrand 
nous  a  pleinement  convaincu  ;  la  difficulté  n'est  pas  dans  la  matière, 
elle  est  dans  la  rencontre  de  graveurs  qui  sachent  l'assouplir  au  gré 
de  leur  fantaisie  et  assez  artistes  pour  ne  lui  faire  exprimer  que 
les  choses  valant  la  peine  d'être  dites. 

ALFRED    DE    LOSTALOT. 

1.  1"  Album  de  l'Estampe  originale:  dix  planches,  eau-forte,  bois,  pointe-sèche 
et  lithographie,  renfermées  dans  un  carton  de  luxe.  —  Chez  M.  J..D.  Maillard,  4, 
rue  des  Petits-Champs,  à  Paris 


LES 
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L    ORFEVRERIE    CIVILE 


Tant  de  causes  diverses  ont  jeté 
l'argenterie  dans  le  creuset,  surtout 
l'argenterie  civile,  qu'il  faut  une 
grande  persévérance  secondée  par 
d'heureuses  rencontres ,  et  aussi 
beaucoup  d'argent,  pour  réunir  au- 
tant de  pièces,  surtout  de  pièces  im- 
portantes, que  nous  en  voyons  dans 
les  armoires  que  M.  Spitzer  leur  a 
réservées  au  milieu  de  sa  merveil- 
leuse collection.  Aussi  nous  semble- 
t-il  intéressant  de  les  étudier,  car 
il  est  peu  probable  que  nous  puis- 
sions voir  avant  longtemps  un  tel  choix,  et  si  nombreux. 

L'Allemagne  en  a  fourni  la  plus  grande  partie ,  mais  si  l'art 
allemand  nous  touche  moins,  précisément  parce  qu'il  n'est  point 
nôtre,  tout  en  étant  voisin  de  nous,  il  n'est  pas  sans  avoir  produit  des 
oeuvres  magnifiques.  Nous  les  trouvons  même  d'un  grand  goût  lorsque 
ceux  qui  les  ont  composées  ont  consenti  à  être  simples. 

D'ailleurs  les  estampes  d'Etienne  de  l'Aulne,  d'Androuet  du 
Cerceau,  de  René  Boy  vin  et  des  petits  maîtres  à  la  suite  ajrant  servi 
de  modèles  dans  les  ateliers  établis  sur  les  deux  rives  du  Rhin,  il 
n'est  pas  étonnant  qu'il  y  ait  beaucoup  de  points  de  ressemblance 
entre  les  oeuvres  qui  en  sont  sorties.  Il  est  certaines  pièces  dont  la 
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physionomie  complexe  nous  laisse  très  incertains  sur  leur  pays 
d'origine. 

Partout  les  pièces  d'orfèvrerie  du  xve  siècle  sont  rares  plus  que 
toutes  autres,  aussi  n'en  trouvons-nous  guère  que  deux  à  citer. 
D'abord  une  petite  aiguière  en  forme  d'un  lion  qui  mérite,  sans  con- 
teste, d'être  qualifié  de  seigneur  à  la  grosse  tète.  Exécuté  en  argent 
repoussé  d'une  façon  un  peu  sommaire,  il  est  doré  sur  la  crinière  et 
sur  les  houppes  de  poils  qui  se  hérissent  derrière  les  pattes  de  ce  rare 
spécimen,  en  métal  précieux,  d'un  ustensile  quelesdinandiers  avaient 
l'habitude  de  couler  en  laiton. 

La  seconde  pièce  du  xve  siècle  est  une  coupe  plate,  un  drageoir, 
si  l'on  veut,  porté  sur  un  pied  bas  à  six  lobes  à  redans.  Ses  moulures, 
ou  ses  souages,  si  nous  employons  le  vocable  ancien,  seuls  sont  dorés. 
Le  centre  est  occupé,  selon  la  pratique  ordinaire,  par  ce  qu'il  faut 
appeler  un  émail  quoique  les  parties  en  couleurs  vitrifiées  soient 
bien  peu  de  chose.  Un  hexagone  enveloppe  un  trilobé  émaillé  au 
centre  duquel  un  oiseau  est  gravé  sur  un  petit  champ  en  réserve- 
Les  feuilles  de  vigne  sans  modelé  qui  forment  galeries  sur  le  pied, 
rappelant  la  pratique  observée  sur  des  détails  semblables  de  pièces 
notoirement  espagnoles,  peuvent  faire  attribuer  ce  drageoir  à  l'art 
d'au  delà  des  Pyrénées. 

On  peut  encore  rattacher  au  xve  siècle  un  grand  gobelet  cylin- 
drique (reproduit  ci-contre)  à  bords  légèrement  évasés,  strié  de  deux 
rangs  de  cannelures  en  spirale  que  sépare  une  moulure. 

Le  fond,  largement  épanou  i,  porte  sur  trois  tours  et  sur  trois  lions 
comme  si  Castille  et  Léon  y  étaient  intéressés.  Le  couvercle  surmonté 
d'un  haut  «  fruitelet  »  est  à  bord  s  hexagones,  garnis  d'une  double 
galerie,  montante  au-dessus  de  la  moulure  qui  le  limite  et  descen- 
dante au-dessous.  La  combinaison  qui  interrompt  par  un  hexagone  la 
forme  circulaire  de  tous  les  éléments  de  ce  vase  n'est  certes  pas  celle 
qu'un  orfèvre  français  eût  imaginée,  mais  elle  rappelle  les  six  supports 
de  son  pied,  et  rompt  l'uniformité  de  ses  lignes  tournantes.  Une 
certaine  logique  a  réglé  ce  qui  au  premier  abord  nous  peut  sembler 
bizarre.  La  feuille  de  vigne  telle  que  le  xve  siècle  l'a  transformée  en 
ornement,  forme  l'élément  de  ces  galeries  ainsi  que  de  la  ceinture 
qui  sépare  les  deux  zones  de  cannelures,  et  de  celle  au-dessous  de 
laquelle  commence  l'évasement  du  pied. 

La  gravure  de  la  page  229  nous  dispense  de  décrire  les  gobelets 
pédicules  ornés  de  bouillons ,  oeuvres  d'argent  repoussé  et  doré,  ornées 
de  quelques  galeries  de  feuillages  fondus  ou  martelés  et  contournés, 
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œuvres  essentiellement  allemandes;  non  plus  qu'un  creusequin.  qui 
n'est  autre  chose  que  l'assemblage  de  deux  gobelets  à  pied,  sembla- 


GRAND     GOBELET     (TRAVAIL    ALLEMAND    DU    X  Vu     SIECLE) 

(Collection  Spilzer.) 


bles,  accouplés  par  leur  ouverture,  de  telle  sorte  que  l'un  sert 
indifféremment  de  couvercle  à  l'autre.  D'ordinaire  ce  sont  des  coupes 
basses  en  bois  tourné,  en  racine  surtout,  de  «  madré  »,  comme  le 
moyen  âge  en  a  tant  employé  tout  en  nous  en  laissant  si  peu,  que 
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l'on  assemblait  ainsi.  Nous  avons  pu  nous  en  convaincre  clans  les 
petites  salles  du  palais  Pitti,  à  Florence,  où  nous  ne  nous  attendions 
guère  à  faire  une  pareille  rencontre.  Mais  on  devait  fréquemment 
fabriquer  en  Allemagne  des  creusequins  tout  en  métal,  car  c'est 
précisément  un  vase  analogue  à  celui  que  possède  M.  Spitzer,  que 
l'auteur  des  illustrations  de  la  Chronique  de  Nuremberg,  publiée 
en  1493,  a  mis  entre  les  mains  de  la  Reine  de  Saba  :  donnant  ainsi 
une  date  et  une  origine  à  l'assemblage  qui  nous  occupe. 

De  la  même  inspiration  est  sorti  un  bocal,  comme  disent  les 
Allemands,  orné  de  deux  rangs  de  poires  ou  de  bouillons  opposés,  et 
muni  d'un  couvercle  à  galerie,  également  repoussé  de  bouillons.  Un 
bouton  plat,  qui  d'habitude  est  gravé  d'un  écu  d'armoiries,  amortit 
le  couvercle,  et  trois  petits  hommes  soulèvent  le  pied  en  scotie  de  ce 
beau  vase  à  boire,  d'apparat. 

Pour  en  finir  avec  les  pièces  du  même  genre,  nous  n'aurons  plus 
qu'à  citer  deux  gobelets  pédicules  à  couvercle,  à  peu  près  de  même 
profil,  mais  de  décoration  très  dissemblable.  La  coupe  de  l'un,  dont 
la  gravure  accompagne  ces  lignes,  est  décorée  d'entrelacs  de  style 
oriental,  d'un  dessin  très  élégant,  en  argent  réservé  sur  un  fond 
entièrement  niellé.  Des  moulures  dorées  égayent  cette  pièce  que  ses 
oppositions  de  noir  et  de  blanc  risqueraient  de  laisser  un  peu  triste. 
Cette  pratique  était  d'ailleurs  constante  sur  l'orfèvrerie  au  moyen 
âge  dans  le  Nord.  L'argent  qui  prend  toujours  un  ton  gris  en  se  sul- 
furant y  est  toujours  relevé  par  quelque  dorure,  quand  ce  ne  serait 
qu'un  filet,  s'il  ne  s'y  trouve  point  de  moulure  pour  la  recevoir. 

En  Italie  les  artistes  éminents  qui  ont  exécuté  le  paliolto  du 
Baptistère  de  Florence  ont  négligé  ce  détail,  et  leur  œuvre  est  triste. 

L'autre  gobelet  est  gravé  d'arabesques  sur  sa  panse  et  de  divinités 
marines  sur  les  moulures  de  son  pied  et  de  son  couvercle  sur  lequel 
se  tient  debout  un  petit  lansquenet  à  larges  chausses  bouffantes.  Or 
ce  petit  homme  est  probablement ,  sinon  le  portrait,  du  moins  la 
figure  d'un  certain  Franz  de  Ligricz  qui  l'a  fait  exécuter  en  souvenir 
de  la  bataille  de  Moncontour  qui  a  été  livrée  le  3  octobre  1569.  C'est 
ce  que  nous  apprend  une  inscription  gravée  qui,  datant  à  peu  près  ce 
vase,  nous  renseigne  sur  le  style  allemand,  au  commencement  du 
dernier  tiers  du  xvie  siècle.  On  voit  que  la  Renaissance  italienne 
l'avait  radicalement  transformé,  tout  en  lui  laissant  une  physio- 
nomie propre.  Celle-ci  résulte  :  pour  une  partie  d'habitudes  nationales 
qui  demandaient  à  l'orfèvrerie  certaines  pièces  honorifiques  qu'on 
n'employait  point  ailleurs;  pièces  de  corporations  ou  de  confréries 
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que  les  peintres  hollandais  nous  montrent  dans  leurs  mains  ou  sur 
leurs  tables  aux  jours  des  grands  banquets,  et  que  plusieurs  d'entre 
elles  conservent  encore  pour  l'autre;  d'un  goût  particulier  pour  la 
multiplicité  des  éléments  et  la  saillie  de  leurs  raccords.  Bref,  on 
n'aime  pas  les  choses  simples  et  on  ne  les  conçoit  point  telles. 

Une  canette  de  jaspe  sanguin,  montée  en  vermeil,  fait  cependant 
exception  à  cette  règle.  Outre  qu'elle  est  de  profil  très  simple,  elle 
est  d'une  finesse  exquise  dans  les  petites  scènes  gravées  ou  fondues 
de  ses  garnitures.  Elles  sont  gravées  sur  celles  du  bord  et  du  cou- 
vercle en  dôme,  ainsi  que  sur  l'évasement  du  pied,  mais  fondues  sur 
le  cercle  qui  enveloppe  le  cylindre  de  la  canette  et  sert  de  point 
d'attache  inférieure  à  l'anse.  Nous  y  voyons  plusieurs  scènes  de  la 
Genèse  qui  ne  pouvaient  qu'engager  à  boire  saintement  la  liqueur 
brune  contenue  dans  le  vase. 

Nous  en  rapprochons,  à  cause  du  précieux  de  leur  exécution,  une 
douzaine  de  gobelets  en  vermeil,  portés  sur  un  court  piédouche.  Ils  sont 
ornés  près  du  bord  d'une,  zone  de  petits  bas-reliefs  représentant  des 
scènes  indiennes,  des  chasses  surtout.  Les  habitants  autochtones  de 
l'Amérique  y  sont  figurés  à  la  façon  des  petits  maîtres  de  la  fin  du 
xvie  siècle,  dont  les  estampes  ont  certainement  servi  de  modèles  à  ces 
frises.  Des  ornements  sont  finement  gravés  sur  les  parties  lisses  de 
la  coupe. 

Notons,  en  passant,  une  seconde  canette  formée  d'un  tronc  de 
cône  surmonté  d'un  cylindre,  qui  n'est  remarquable  que  par  le  semis 
de  médailles  qui  y  sont  régulièrement  incrustées,  suivant  une  pra- 
tique traditionnelle  en  Allemagne.  Nous  avons  remarqué,  en  effet,  à 
la  dernière  exposition  de  Nuremberg,  une  pièce  presque  entièrement 
composée  de  pièces  de  monnaies  de  la  famille  Bonaparte. 

En  outre  de  cette  habitude,  l'Allemagne  a  eu  celle  de  monter 
richement  les  matières  naturelles  qui  étaient  rares  encore  à  la  fin 
du  xvie  siècle,  comme  les  noix  de  coco,  les  nautiles  et  les  œufs 
d'autruche  que  le  moyen  âge  croyait  être  des  œufs  du  fantastique 
griffon. 

Deux  noix  de  coco  montées  en  guise  d'urnes  montées  sur  un  pied 
élevé,  garni  de  nombreuses  saillantes  ;  un  nautile  porté  sur  une  tige 
à  balustre  aux  moulures  compliquées  et  saillantes  et  un  autre  sur  la 
tête  d'une  femme;  enfin  une  aiguière  en  casque  dont  le  vase  est  fait 
d'étoiles  de  nacre  assemblées,  et  la  monture  de  vermeil,  appartenant 
à  l'art  des  commencements  du  xvne  siècle,  témoignent  de  ce  goût 
particulier. 
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La  salière,  on  le  sait,  avait  une  grande  importance  dans  la  vais- 
selle des  tables  royales  et  seigneuriales.  Quoiqu'on  en  ait  dit,  elle  en 
avait  moins  dans  la  bourgeoisie,  dont  les  inventaires  et  les  testaments 
sont  à  peu  près  muets  à  son  sujet.  Le  hanap  et  la  ceinture  étaient 
son  luxe  principal.  Quant  aux  inventaires  royaux  et  princiers,  ils 
nous  donnent  la  description  de  salières  qui  sont  de  véritables  monu- 


CANETTE    GRAVÉE      EN    CREUX    ( X V 1 1 ■    SIÈCLE) 

(Collection  Spilzer.) 


ments  souvent  très  compliqués.  La  collection  de  M.  Spitzer  en  possède 
une  qui  peut  rivaliser  avec  les  plus  belles,  en  ce  genre,  surtout  parce 
qu'elle  est  des  plus  élégantes.  Nous  la  comparerons  volontiers  à  une 
fontaine.  Sa  vasque  supérieure  est  portée  par  trois  chimères  à  long 
cou,  à  la  poitrine  fortement  proéminente,  et  reposant  sur  un  seul 
pied.  Trois  écus  relient  leurs  cous,  et  une  coquille  fait  saillie  sur 
leur  poitrine.  Derrière  la  cambrure  de  leurs  reins  s'arrondit  une 
seconde  vasque  portée  sur  un  massif  à  trois  faces  creusée  chacune 
d'une  niche  abritant  une  statuette.  Le  tout  porte  sur  un  socle  trian- 
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gulaire  où  reposent  trois  coquilles,  dans  l'intervalle  de  chaque  chi- 
mère. Chaque  angle  du  socle  enroulé  forme  pied.  La  forme  essentiel- 
lement architecturale  de  cette  Lclle  pièce  et  l'emploi  des  chimères  du 
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même  profil  que  celles  qu'Androuet  du  Cerceau  a  si  souvent  employées, 
nous  font  songer  à  une  oeuvre  française  du  xvie  siècle,  ce  qui  nous  la 
rendrait  doublement  précieuse.  Remarquons,  de  plus,  que  sa  partie 
centrale  n'est  point  sans  une  certaine  similitude  de  forme  avec  les 
faïences  françaises  que  nous  appellerons  maintenant  de  Saint-Por- 
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chaire,  non  pas  tant  pour  être  agréable  à  notre  ingénieux  collabo- 
rateur et  ami,  M.  E.  Bonnaffé,  que  pour  nous  rangera  son  opinion 
très  justifiée  par  de  récentes  trouvailles. 

Nous  attribuerions  également  à  un  atelier  français,  et  pour  la 
même  cause,  deux  salières  hexagones,  garnies  de  colonnes  sur  les 
arêtes  d'angle,  creusées  sur  chaque  face  d'une  niche  garnie  d'une 
statue,  et  portées  sur  des  chimères. 

Mais  il  faut  revendiquer  pour  l'Allemagne  une  autre  paire  de 
salières  également  hexagones,  décorées,  autour  de  la  base  et  du  réci- 
pient, de  moulures  en  argent  fondu  et  doré  représentant  de  petites 
figures  adossées  et  couchées  accompagnées  d'ornements.  Chaque  face 
est  niellée  de  scènes  représentant  des  repas,  empruntées  à  la  Bible  et 
assurément  copiées  d'après  les  estampes  des  petits  maîtres,  comme 
Théodore  de  Bry. 

Une  autre  salière  rappelle  trop  par  sa  forme  les  chandeliers  bas 
que  fondaient  les  bronziers  italiens  duxve  siècle  pour  que  l'on  puisse 
hésiter  sur  son  origine.  La  coupe  décorée  d'écus  alternant  avec  des 
mufles  de  lion,  porte  sur  une  courte  tige  en  balustre  au  centre  d'une 
large  plate-forme,  portée  sur  une  gorge  profonde  reposant  sur  trois 
pieds.  Un  enfant  est  assis  au  droit  de  chacun  de  ces  pieds  ;  un  compar- 
timent ovale  est  creusé  entre  chacun  d'eux,  et  des  guirlandes  de 
fruits  qui  tombent  sur  la  gorge  de  la  plate-forme  les  relient.  Cette 
pièce  exécutée  au  repoussé,  un  peu  lourde  dans  ses  profils,  n'a  pas 
l'élégance  cherchée  de  la  première  des  salières  que  nous  avons  citée. 

L'art  du  statuaire  et  du  "ciseleur  a  plus  à  intervenir  dans  quelques 
pièces  allemandes  qui  nous  restent  à  citer  :  Deux  figures  de  satyres, 
mâle  et  femelle,  qui  se  font  pendants,  un  poing  sur  la  hanche  et 
levant  de  l'autre  main  la  coupe  où  s'insérera  la  bougie,  debout  chacun 
sur  un  socle  ovale  à  gorge  profonde  ornée  de  légers  reliefs;  œuvre 
qui  nous  parait  du  xvn°  siècle,  ainsi  qu'une  figure  du  Temps  courbé 
sous  le  poids  d'une  sphère  armillaire,  et  une  femme  emportée  au 
galop  d'un  cerf.  Motif  souvent  répété  par  les  orfèvres  du  xvi°  siècle 
et  qui  semble  avoir  eu  pour  type  une  œuvre  alors  célèbre. 

La  statuaire  s'applique  encore  à  d'autres  œuvres  qui  pour  n'être 
pas  plus  utilisables,  ont  du  moins  l'apparence  de  l'utilité,  comme 
deux  coupes  plates  à  pied  en  balustre  accompagné  de  maigres  con- 
soles détachées.  Leur  intérieur,  où  l'Adoration  des  Bergers  et  un 
cavalier  sont  obtenus  au  repoussé  sur  une  mince  feuille  d'argent,  est 
doublé  par  un  fond  en  argent  fondu,  décoré  de  mascarons  et  de 
cartouches. 


LES  COLLECTIONS  SPIÏZER. 


_-:;., 


Six  grandes  coupes  qui  sont  la  moitié  d'un  ensemble  fabriqué  à 

Àugsbourg,  en  l'honneur  des  douze  Césars,  sont  portées  chacune  sur 
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une  tige  en  balustre  accompagnée  de  consoles,  qui  repose  sur  un  pied 
aux  nombreuses  moulures.  L'ombilic  de  chacune  porte  la  statuette 
d'un  César  armé  et  drapé  à  l'antique  et  d'un  style  quelque  peu 
cavalier. 
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Sur  l'ombilic  s'appuient  les  bases  de  quatre  colonnes  qui  divisent 
le  fond  de  la  coupe  en  quatre  secteurs  égaux  qui  servent  de  champ  à 
des  scènes  différentes  :  Campements,  batailles,  triomphes  et  festins  ; 
tout  ce  que  Jules  Romain  avait  imaginé  pour  l'Histoire  de  Scipion  ou 
les  Fructus  Belli.  Certains  détails  des  batailles  y  sont  interprétés 
parfois  d'une  façon  un  peu  troublante.  Ainsi  les  épais  bataillons 
armés  de  lances  si  serrées  que  ceux  qui  les  portent  auraient  peine  à 
se  mouvoir,  tels  que  les  estampes  de  la  fin  du  xvie  siècle  nous  les 
montrent,  figurés  ici  comme  vus  à  vol  d'oiseau,  se  rédnisent  à  des 
carrés  hérissés  de  pointes  que  dépasse  par  places  la  flamme  d'un 
étendard.  Tout  n'est  pas  à  traduire  en  relief,  bien  que  l'artiste  qui  a 
composé  ces  tableaux  y  ait  montré  beaucoup  de  verve  et  l'orfèvre 
qui  les  a  exécutés  beaucoup  d'habileté. 

Une  canette  basse,  de  la  forme  de  celle  de  F.  Briot,  que  nous 
reproduisons  en  tête  de  lettre,  appartient  au  même  art  ronflant  dont 
le  fastueux  élève  de  Raphaël  a  été  le  créateur. 

Il  y  a  des  gens  qui  aiment  des  femmes  laides,  d'autres  les  choses 
d'un  luxe  bruyant.  Ni  les  unes  ni  les  autres  ne  nous  auraient  jamais 
tenté,  c'est  pourquoi  nous  restons  froid  devant  une  pièce  qui  a  dû 
plaire  à  quelques-uns,  et  entre  autres,  probablement,  à  celui  qui  l'a 
imaginée. 

C'est  un  grand  plateau  à  ombilic  assez  saillant  pour  monter  au 
niveau  du  bord,  afin  que  l'œil  ne  perde  rien  de  l'aiguière  qui  y  est 
placée  et  que  nous  reproduisons.  Les  ornements  d'un  puissant  relief, 
cartouches,  mufles  de  lion,  vases  et  feuilles  entablées  qui  décorent 
l'aiguière  et  son  plateau,  se  nuisent  par  leur  importance  même.  Aucun 
sacrifice!  La  pièce  est  magnifique,  son  anse  composée  d'un  dragon 
ailé  qui  piète  deux  serpents  enlacés  est  toute  une  œuvre,  mais  nous 
sommes  aveugle  pour  les  splendeurs  de  cette  manifestation  d'un  art 
à  son  déclin. 

La  dernière  pièce,  plus  récemment  entrée  dans  la  collection,  est 
une  œuvre  italienne  de  caractère  religieux,  il  est  vrai,  mais  qui 
pourrait  servir  à  un  usage  civil  :  c'est  un  pupitre  d'autel,  en  vermeil, 
qui  présente  cette  singularité  d'être  articulé  sur  une  base  triangu- 
laire. Celle-ci  est  en  scotie  garnie  sur  chaque  arête  d'un  cartouche 
prolongé  par  des  grilles  de  support.  Un  bas-relief  décore  chaque  face, 
et  par  son  style  indique  une  œuvre  florentine  de  la  seconde  moitié  du 
xvie  siècle.  C'est  la  Flagellation,  d'une  allure  un  peu  michel-angesque, 
qui  est  figurée  sur  la  face  principale.  Le  porte-livre,  qui  est  carré,  est 
composé  d'un  réseau  de  bandes  de  vermeil  combinées  avec  des  écus 
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circulaires  aux  armes  d'un  cardinal  qui  encadrent  des  plaques  de 
jaspe  sanguin. 

Après    avoir    étudié    les   principales  pièces   d'orfèvrerie   civile 
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réunies  par  M.  Spitzer,  nous  n'oserons,  pour  conclure,  insister  sur 
les  caractères  qui  différencient   celles  que  nous  avons  cru  devoir 


Pour  un  certain  nombre  de  vases  de  table,  et  surtout  d'apparat, 
le  caractère  allemand,  encore  un  peu  attaché  à  la  gotkicité,  s'affirme 
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de  toute  évidence.  Lorsque  l'influence  italienne  se  fait  sentir,  proba- 
blement par  l'intermédiaire  de  Hans  Holbein,  le  défaut  de  simplicité 
dans  les  profils,  trop  d'abondance  dans  les  éléments  constitutifs,  sont 
encore  une  marque  d'origine.  Mais  à  mesure  qu'on  avance  dans  le 
xvi"  siècle,  que  les  échanges  de  modèles  et  d'idées  sont  plus  nombreux, 
il  nous  parait  bien  difficile  de  dire  à  coup  sûr  :  ceci  est  allemand,  et 
ceci  ne  l'est  pas. 

Quant  à  ce  qui  nous  a  semblé  appartenir  à  la  France,  les  pièces  que 
nous  avons  sous  les  yeux  sont  trop  peu  nombreuses  pour  que  nous 
osions  en  tirer  des  conséquences.  Là,  comme  dans  tous  les  autres 
arts,  une  certaine  mesure  qui  a  l'architecture  pour  origine,  nous 
semble  s'imposer  et  régler  les  formes.  Elle  met  un  frein  aux  trop 
grands  écarts  de  l'imagination  et  les  tempère.  Il  en  est  de  même  pour 
l'Italie  où  nous  avons  à  signaler,,  cependant,  une  simplicité  qui  peut 
devenir  de  la  lourdeur.  Il  est  donc  plus  prudent  de  se  contenter 
d'étudier  et  d'admirer  sans  vouloir  conclure. 

ALFRED     DAECEL. 
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e  livret  de  dessins  et  croquis  de 
Morcau  le  Jeune,  acquis  au  mois 
de  mai  dernier  d'un  libraire  de 
Munich  par  le  Musée  du  Lou- 
vre, semble  avoir  fait  un  assez 
long  séjour  en  Allemagne.  C'est 
un  petit  volume,  relié  en  veau 
(hauteur,  0,18,  largeur,  0,10), 
contenant  108  feuillets  dont  58 
sont  remplis.  Le  dos  porte  en 
lettres  dorées  le  titre  :  Éludes. 
En  haut  de  la  feuille  de  garde 
est  écrit  d'une  belle  écriture, 
hardie  et  assez  régulière,  Études 
de  M.  Moreau  J.,  dessinateur  du 
Cabinet  du  Roy.  Au-dessous  on 
a  ajouté  au  crayon  :  1763.  Cette  dernière  inscription  est  de  la  même 
main  que  deux  autres  dates  au  crayon,  à  peine  visibles,  jetées  irré- 
gulièrement dans  la  marge,  1781,  1141,  comme  de  simples  mémentos. 
A  côtéjle  1741,  on  lit  Gebohren,  né  :  c'est  en  effet  l'année  de  naissance 
de  Moreau.  La  date  de  1781  rappelle  peut-être  le  triomphe  de  Moreau 
au  Salon  avec  ses  dessins  de  la  Revue  des  Sablons,  du  Sacre  de  Louis  XVI 
et  de  l'Illumination  dans  le  parc  de  Versailles.  Sur  la  feuille  suivante 
(recto  et  verso),  réservée  par  Moreau  comme  seconde  feuille  de 
garde,  on  a  transcrit,  à  l'encre,  en  allemand,  la  biographie  de 
Moreau  extraite  de  VAIIgemeine  Deutsche  Real  Encyclopédie.  L'écriture 
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est  déjà  ancienne  et  le  papier  crasseux.  Les  nombreuses  macula- 
tures  dont  sont  salies  les  marges  de  presque  toutes  les  feuilles  mon- 
trent d'ailleurs  que  ce  volume  a  été  manié  et  remanié  fréquemment. 
Toutefois  les  dessins  sont  intacts,  sauf  deux  ou  trois  croquis  légers 
un  peu  effacés  dans  les  parties  délicates.  Les  dessins  se  suivent 
régulièrement  ensuite  de  la  page  1  à  la  page  61,  sans  autre  inter- 
ruption qu'une  lacune  entre  les  feuillets  7  et  12,  par  suite  d'une 
lacération  probablement  due  à  l'artiste  lui-même.  A  la  fin  du  volume 
on  trouve  un  seul  dessin,  une  étude  d'arbres,  en  sens'inverse,  sur 
la  feuille  de  garde,  et,  sur  la  page  suivante,  quelques  adresses  avec 
cette  orthographe  audacieuse  qui,  dans  la  belle  étude  sur  ce  marbre, 
a  fait  reculer  les  plus  chaleureux  admirateurs  de  Moreau,  MM.  de 
Concourt,  devant  la  transcription  exacte  de  ses  lettres1  :  RueGaillon. 
— Bonsecour  au  fobour  sint-tantoinne.  —  boulant.  —  Mr  de  Ronie  Corres- 
pondait de  la  Caulonie  de  Caienne,  Rue  des  ménétrier. 

Nous  avons  donc  affaire  à  un  carnet  de  poche,  semblable  à  ces 
précieux  carnets  de  Saint- Aubin,  possédés  par  M.  Groult,  sur  lesquels 
l'artiste  observateur  dessinait  ou  croquait,  au  hasard  de  ses  ren- 
contres, les  figures  qui  l'intéressaient.  Combien  Moreau,  à  son 
retour  de  Russie,  de  1759  à  1770,  dut-il  remplir  de  ces  volumes 
dans  les  rues  et  les  salons  de  Paris  avant  de  pouvoir  entasser  dans 
ses  incomparables  dessins  de  fêtes  officielles  ou  populaires  toutes 
ces  multitudes  grouillantes  où  chaque  figurine,  même  au  plan  le  plus 
éloigné,  conserve,  avec  une  vivacité  unique,  son  mouvement,  son 
caractère  et  sa  physionomie!  Cependant  on  ne  connaît  qu'un  petit 
nombre  de  ces  recueils  précieux.  MM.  de  Goncourt  n'en  indiquent 
que  deux,  l'un  de  vingt-sept  croquis,  resté  dans  la  famille  de 
Moreau ,  l'autre  d'une  vingtaine  de  dessins ,  vendu  à  la  vente 
Mahérault,  tous  deux  pointant  sur  la  reliure  la  date  imprimée  de 
1785,  date  fatale  dans  l'histoire  de  Moreau,  car  ce  fut  celle  de  son 
voyage  d'Italie,  à  la  suite  duquel  son  merveilleux  talent,  si  naturel 
et  si  sincère,  subit  une  lamentable  transformation  sous  l'influence 
des  idées  classiques.  Le  volume  que  possède  le  Louvre  est  certaine- 
ment antérieur,  et  sans  attacher  plus  d'importance  qu'il  ne  convient 
à  cette  date  de  1763,  inscrite  en  tète  par  une  main  inconnue,  il  est 
facile  de  constater,  à  première  vue,  par  la  comparaison  des  croquis 
avec  les  œuvres  gravées,  que  cette  date  doit  être  à  peu  près  exacte. 

1.  «  En  voici  assez  de  l'orthographe  du  grand  dessinateur.  »  Note  au  bas  du 
premier  paragraphe  d'une  lettre  de  Moreau  à  sa  fille.  (L'art  au  xvin0  siècle,  3°  sé- 
rie. Charpentier,  1882,  p.  129.) 
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Nous  pouvons  donc  suivre  la  formation  du  dessinateur  dans  sa 
période  décisive,  à  l'époque  môme  où  il  travaille  chez  Le  Bas  et 
reçoit  les  conseils  de  Cochin,  où  il  grave  les  marines  de  Joseph 
Vernet  et  les  sentimentalités  de  Greuze,  entre  sa  vingtième  et  sa 
trentième  année. 

Bien  qu'un  long  intervalle  ne  puisse  s'être  écoulé  entre  l'exécution 
des  différentes  parties  du  recueil ,  on  peut  cependant  remarquer, 
entre  la  première  et  la  dernière,  certaines  différences  intéressantes. 
Jusqu'à  la  feuille  23  environ  le  dessin  est  timide,  attentif,  parfois  un 
peu  lâche,  puis,  tout  à  côté,  presque  sec  et  rempli  de  recherches 
minutieuses.  Les  études  de  tètes,  tracées  à  la  mine  de  plomb,  d'un 
trait  net,  précis,  incisif,  sont  achevées  à  l'estompe,  ce  qui  leur  donne 
par  instants  un  aspect  à  la  fois  dur  dans  le  contour  et  mou  dans  le 
modelé.  Dans  les  feuilles  qui  suivent,  au  contraire,  sauf  une  ou  deux 
fois,  pour  quelques  touches  et  comme  par  hasard,  l'emploi  de  l'estompe 
est  complètement  abandonné;  c'est  le  crayon  seul  qui  travaille,  un 
crayon  de  plus  en  plus  vif,  décidé,  rapide,  libre,  précisant  à  la  fois 
l'attitude,  le  geste,  l'expression  par  un  trait  d'une  vigueur  facile  et 
large,  et  le  détail  de  l'ajustement,  de  la  coiffure,  des  accessoires  par 
un  trait  délicat  d'une  extraordinaire  sûreté. 

Sauf  une  ou  deux  tètes  qui  peuvent  avoir  été  copiées  d'après  des 
peintures,  les  60  études,  quelques-unes  très  poussées,  d'autres  restées 
à  l'état  d'esquisse,  ont  été  exécutées  d'après  nature.  On  peut  les 
diviser  en  trois  séries  :  1°  les  portraits,  soit  en  pied,  soit  en  buste; 
2°  les  figures  entières  dessinées  d'après  des  personnes  qui  ont  posé  un 
certain  temps  ;  3°  les  figures  esquissées  en  plein  air.  Un  seul  des  por- 
traits porte  une  désignation  :  c'est  celui  de  Le  Bas,  le  maitre  de  Moreau. 
On  rencontre  cet  excellent  bonhomme  au  feuillet  30,  assis  sur  une 
chaise,  les  jambes  croisées,  une  grande  canne  à  la  main,  la  tète  un 
peu  renversée,  regardant  de  haut  son  élève  en  souriant  comme  s'il 
posait,  avec  la  rectitude  d'un  modèle  de  profession ,  sur  quelque  estrade 
élevée.  Il  est  regrettable  que  Moreau  n'ait  pas,  avec  le  même  soin, 
inscrit  de  noms  au  bas  des  autres  portraits.  L'aisance  familière  avec 
laquelle  presque  tous  sont  installés  ne  laisse  aucun  doute  sur  leur 
qualité  :  ce  sont  des  parents,  des  amis,  des  camarades;  on  possède  là 
tout  l'entourage  du  peintre  dans  ses  jeunes  années.  Quand  les  tètes 
sont  isolées,  elles  sont  modelées  comme  des  médailles,  avec  la  pré- 
cision du  graveur  qui  n'aurait  plus  qu'aies  transporter  sur  le  cuivre. 
Telles  sont  celles  d'un  brave  homme  aux  cheveux  frisés  (p.  7)  et  d'un 
homme  de  qualité  (p.   35)  qu'il  serait  intéressant  d'identifier,   et 
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surtout  celles  de  deux  jeunes  femmes,  toutes  deux  vues  de  profil, 
toutes  deux  le  nez  en  l'air,  l'œil  vif,  la  bouche  pincée.  La  première 
(p.  19),  une  vraie  Parisienne,  est  peut-être  celle  qui  sourit  dans  un 
gribouillis  sous  un  premier  état  de  la  Lecture  d'après  Greuze;  la 
seconde,  coiffée  avec  plus  de  soin,  semble  une  jeune  dame  d'origine 
étrangère,  russe  ou  allemande.  Une  troisième  tête,  une  jeune  femme, 
coiffée  d'un  bonnet  de  linge  dont  l'ombre  joue  sur  son  visage,  est 
un  minois  innocent  et  futé,  d'une  grâce  fine  et  charmante. 

La  plupart  des  figures  en  pied  ont  aussi  une  valeur  de  portraits, 
tant  la  physionomie  s'y  montre  précisée  avec  soin  et  le  visage  ana- 
lysé avec  perspicacité.  La  compagnie  se  compose  de  14  hommes  et  de 
32  femmes,  la  plupart  assis  sur  des  bancs  ou  des  chaises  de  bois. 
Presque  toutes  ces  études  ont  donc  été  faites  en  plein  air,  l'été,  dans 
quelque  résidence  champêtre,  car  on  trouve,  mêlés  à  ces  figurines, 
des  groupes  d'arbres,  une  entrée  de  glacière  dans  un  jardin,  deux 
chevaux  attelés.  Les  costumes  sont  des  costumes  d'été.  La  chaleur 
est  même  si  forte  que  beaucoup  de  ces  aimables  gens  en  sont 
accablés  et  s'assoupissent  en  des  poses  abandonnées,  absolument 
comme  Madame  Greuze  que  Moreau  gravait  ou  allait  graver  en  ce 
moment  sous  le  titre  de  la  Philosophie  endormie.  N'est-ce  pas  une 
importunité  moins  grande  de  prendre  ses  hôtes  ou  ses  amis  pour 
modèles  quand  ils  dorment?  Moreau  en  profite.  Ici,  c'est  un  jeune 
camarade,  en  bras  de  chemise,  son  carton  à  dessin  sur  ses  genoux, 
qui  laisse  échapper  son  porte-crayon  de  sa  main  appesantie;  là, 
c'est  une  grosse  fillette,  assise  sur  une  chaise  longue,  sa  serviette 
encore  épinglée  sur  la  poitrine,  qui,  les  deux  mains  croisées,  ronfle 
une  paisible  digestion  ;  mais  de  tous  ces  dormeurs,  celui  qui  fait  le 
mieux  sa  sieste,  est  un  bonhomme  replet  dans  lequel  nous  ne  vou- 
drions pas  avoir  l'inconvenance  de  reconnaître  Le  Bas,  bien  qu'il  lui 
ressemble.  Celui-là  reparait  deux  fois,  à  la  page  37  où  le  dessina- 
teur a  pu  à  loisir  étudier  sa  grosse  tête  chauve  en  train  de  perdre 
son  bonnet,  et  à  la  page  16  où  il  se  montre,  en  déshabillé,  assis  sur  une 
chaise  de  jonc,  les  deux  pieds  allongés  sur  un  tabouret,  sommeillant 
à  poings  fermés.  Les  femmes,  en  général,  sont  plus  éveillées,  même 
lorsqu'elles  sont  assises,  jouant  presque  toujours  de  l'éventail,  en 
train  de  caqueter.  Le  soin  extrême  avec  lequel  Moreau  étudie  les 
complications  de  leurs  coiffures,  les  enchevêtrements  de  leurs  fal- 
balas, les  froissements  de  leurs  mantelets  n'enlève  rien  à  l'aisance 
de  leurs  mouvements  ni  à  la  souplesse  de  leurs  attitudes.  Il  y  a  telles 
Parisiennes  avec  leurs  grands  chapeaux  de  paille  sur  le  nez  qui  rap- 
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pellent,  on  se  promenant,  la  grâce  îles  Grecques  de  Tanagra.  On 
trouve,  d'ailleurs,  un  peu  de  tout  dans  ce  joli  monde;  les  unes  rêvent, 
la  tète  encapuchonnée,  les  autres  lisent,  les  autres  bavardent  ou 
papillonnent.  A  côté  d'une  mijaurée  qui  pince  de  la  guitare,  en 
levant  les  yeux  au  ciel,  voici  de  bonnes  ménagères  qui  cousent  du 
linge,  puis  une  servante  gauchement  immobile  à  qui  M.  Moreau  a 
défendu  de  bouger,  puis  de  grandes  dames  en  toilette  qu'on  retrou- 
vera dans  les  cortèges  de  la  cour,  etc.,  etc. 

C'est  par  exception  que  l'individualité  semble  moins  marquée, 
sans  doute  parce  que  l'artiste  n'a  pu  prendre  tout  son  temps;  c'est  par 
exception  aussi  qu'on  peut  signaler,  par  exemple,  quelques  procédés 
conventionnels  comme  ces  indications  du  visage  données  par  de 
simples  taches  au  milieu  d'un  ovale  régulier  ou  ces  exagérations  dans 
le  rapetissement  des  tètes  et  dans  l'allongement  du  corps  dont  Moreau 
n'avait  pas  encore  perdu  l'habitude,  même  dans  le  beau  dessin  du 
Louvre,  la  Fête  à  Loaoecieimes.  Ces  rares  négligences  n'apparaissent 
que  dans  quelques  figures  d'hommes  et  de  femmes  de  qualité  qui  se 
prêtaient  moins  aisément  sans  doute  aux  fantaisies  de  l'artiste  que 
ses  confrères  ou  ses  amis.  En  somme,  ce  livret,  comme  tous  les  albums 
de  ce  genre  où  les  grands  artistes  ont  noté  sincèrement  et  vivement 
leurs  impressions  devant  le  spectacle  de  la  vie,  nous  paraît  offrir  un 
nouveau  champ  d'études  intéressant  pour  les  admirateurs  de  Moreau, 
car  l'on  y  voit  par  quelles  patientes  et  consciencieuses  recherches 
le  fils  du  perruquier  de  la  rue  de  Bucy,  le  futur  auteur  des  Tableaiix 
de  la  Vie  et  des  illustrations  de  la  Nouvelle  Héloisc,  s'apprêtait  à  com- 
poser ces  chefs-d'œuvre  d'observation  et  à  prendre,  dans  la  représen- 
tation des  mœurs  françaises  du  xvine  siècle,  le  rang  supérieur  qu'il 
devait  occuper  longtemps. 

GEORGES    LAFENESTEE. 


CORRESPONDANCE    DE    BARCELONE 


L   EXPOSITION     INTERNATIONALE 


i  l'on  no  devait  s'occuper  que  des  choses  d'art,  à 
l'Exposition  de  Barcelone,  il  ne  vaudrait  guère 
la  peine  d'y  aller  ni  surtout  de  prendre  des 
notes;  le  peu  qu'il  y  a  est  vu  et  jugé  en  quelques 
minutes.  Cependant,  l'Espagne  ne  manque  Di 
de  bons  peintres  ni  de  sculpteurs;  dans  les  arts 
décoratifs  les  ouvriers  de  talent  ne  lui  font  pas 
défaut  ;  enfin  elle  possède,  elle  aussi,  des  ar- 
chéologues distingués  et  des  collectionneurs  qui 
ont  su  mettre  la  main  sur  d'importants  ves- 
tiges de  son  passé  si  riche.  Il  semble  que  tous 
ces  éléments  réunis  auraient  dû  lui  permettre 
de  faire,  dans  la  plus  brillante  de  ses  cités,  une 
exhibition  importante  de  l'art  et  de  l'industrie  espagnols,  passé  et  présent.  Nous 
regrettons  d'avoir  à  le  dire,  l'essai  qui  vient  d'en  être  tenté  a  trompé  toutes  nos 
espérances  :  l'Exposition  est,  à  ce  point  de  vue,  manquée  ou  peu  s'en  faut. 
Hàtons-nous  d'ajouter  qu'il  y  avait  encore  beaucoup  à  faire  dans  les  galeries 
de  l'Exposition,  au  moment  de  notre  visite;  peut-être  les  choses  ont-elles  changé 
d'aspect,  depuis  que  toutes  les  salles  sont  ouvertes. 

Barcelone,  on  le  sait,  est  une  ville  magnifique  et  charmante  :  ce  sera  un  jour 
une  des  plus  vastes  agglomérations  d'hommes  qu'il  y  ait  en  Europe;  admirable- 
ment située,  libre  dans  les  entournures,  nulle  digue  ne  s'oppose  à  ses  agrandisse- 
ments :  elle  en  profite  pour  s'étendre  à  l'infini,  d'un  côté  en  vastes  espaces  qu'en- 
vahit l'Industrie,  de  l'autre  en  quartiers  neufs  somptueusement  bâtis  et  bordés  de 
quadruples  rangées  d'arbres.  Elle  s'est  fixé  comme  limite  deux  rivières  qui  descendent 
parallèlement  vers  la  mer;  des  rues  de  treize  kilomètres  iront  de  l'une  à  l'autre.  Au 
train  dont  marche  la  bâtisse,  on  peut  prévoir  à  bref  délai  la  conclusion  de  cette 
gigantesque  entreprise  :  certaines  voies  ont  déjà  de  6  à  7  kilomètres,  et  tous  les 
ans  on  les  voit  étendre  au  loin  leurs  bras  de  pierre  vers  le  but  convoité.  Au  point 
de  vue  de  l'hygiène  et  du  confortable,  les  nouvelles  constructions  sont  parfaite- 
ment entendues  :  elles  consistent  en  carrés  de  briques  revêtues  de  stucs  ornés, 
largement  ouverts  sur  deux  rues  et  encadrant  un  jardin.  De-ci  et  de-là  apparais- 
sent de  jolis  hôtels  construits  dans  le  goût  de  la  Benaissanee,  française  ou  italienne; 


CORRESPONDANCE  DE  BARCELONE.        245 

on  en  compte  aussi  quelques-uns  dans  le  style  moresque-gothique  des  vieux  édifices 
de  la  Péninsule.  Les  architectes  espagnols  onl  fortement  pioché  dans  ces  dernit  rs 
temps  nos  grandes  publications  sur  l'art  arabe,  e)  nous  constatons  avec  plaisir  que 
cette  étude  leur  a  beaucoup  profilé  :  leurs  palais  moresques  sont  charmants, 
aussi  bien  ceux  de  la  ville  que  les  édifices  provisoires  élevés  à  propos  de  l'Exposi- 
tion. J'en  excepterai  cependant  le  gigantesque  hôtel  dont  on  a  tant  parlé;  il  es! 
vrai  de  dire  que  ce  caravansérail  avec  d'immenses  salles  communes  et  sept  cents 
chambres  bien  comptées  n'a  demandé  que  32  jours  pour  être  terminé,  des  fonda- 
tions aux  combles  :  c'est  peut-être  une  excuse.  D'ailleurs  on  le  dit  solide,  car  il  est 
question,  l'Exposition  terminée,  de  l'affecter  aux  postes  et  télégraphes  et  à  d'autres 
services  municipaux. 

La  prospérité  des  villes  est  presque  toujours  fatale  aux  monuments  du  passé; 
Barcelone  n'a  pas  échappé  à  cette  loi  générale  :  on  a  si  bien  rogné  dans  les 
vieux  murs  qu  il  n'en  reste  presque  plus  rien.  Ce  n'est  pas,  d'ailleurs,  le  cas 
de  faire  une  promenade  archéologique  dans  la  capitale  de  la  Catalogne,  je  me 
bornerai  à  dire  que  le  petit  Musée  rétrospectif  installé  dans  l'ancienne  église  du 
Roi  (Capilla  del  Bey)  vient  de  publier  son  catalogue  :  un  gros  volume,  ma  foi,  à 
considérer  l'importance  des  objets  qui  y  sont  inventoriés.  On  y  voit,  comme 
partout,  une  collection  de  monnaies,  des  bustes  d'empereurs  romains,  des  mosaïques, 
quelques  fragments  d'antiques  et  des  pierres  tombales  ;  mais  l'on  s'arrête  avec 
plaisir  devant  trois  beaux  dessins  d'Albert  Durer  (Histoire  de  la  Vierge)  et  suriout 
devant  un  grand  retable  peint,  à  huit  compartiments,  fort  intéressant  malgré  son 
fâcheux  état  de  conservation.  Ce  retable  commandé  à  Barcelone,  en  146  i,  par 
don  Pedro  de  Portugal,  et  peint  la  même  année,  n'a  pas  changé  de  place  depuis 
celte  époque.  On  ne  sait  rien  de  son  auteur;  ce  doit  être  un  Italien  ou  quelque 
Flamand  ayant  passé  par  Venise;  les  têtes  et  les  mains  des  personnagesagenouillés 
autour  de  la  Vierge  sont  fixées  d'un  trait  facile,  avec  une  certaine  grâce,  et  les 
accessoires  des  vêtements,  les  ornements  d'église  s'enlèvent  en  haut  relief  à  la 
façon  de  Carlo  Crivclli.  A  classer  en  somme  dans  l'inventaire  de  ce  fameux 
Cavalière  Ignoto  dont  l'œuvre  complexe  a  si  fort  exercé  la  sagacité  de  l'un  de  nos 
inspecteurs  des  beaux-arts...  d'autrefois. 

Mais  il  est  temps  d'entrer  à  l'Exposition  ;  au  surplus,  la  promenade  qu'on  y 
peut  faire  est-elle  fort  belle,  si  l'on  veut  bien  ne  pas  s'acharner  à  y  chercher  des 
œuvres  d'art  d'un  haut  intérêt.  L'emplacement  a  été  heureusement  choisi.  Les 
jconstructions  s'élèvent  sur  les  vastes  terrains  de  l'ancienne  citadelle,  tout  près  de 
a  gare  du  chemin  de  fer  de  Barcelone  a  la  frontière  française;  on  a  conservé 
quatre  des  anciens  bâtiments,  entre  autres  l'église.  Le  palais  de  l'Industrie,  qui 
n'aura  pas  une  existence  éphémère,  —  c'est  le  monument  que  presque  toutes  les 
villes  ayant  eu  une  grande  Exposition  tiennent  a  honneur  de  conserver,  —  est  bâti 
sur  un  plan  fort  ingénieux.  Qu'on  se  figure  un  vaste  éventail  dont  les  branches 
correspondent  aux  divisions  intérieures  en  galeries;  l'architecte  a  habilement 
corrigé,  par  des  artifices  de  construction,  le  désagréable  effet  de  perspective 
qu'eussent  présenté  des  galeries  en  entonnoir. 

Le  palais  des  Beaux-Arts  est  une  vaste  rotonde  :  autour  du  centre,  occupé  par 
une  belle  salle  de  concerts  pourvue  d'un  grand  orgue,  on  a  disposé  les  salles 
d'exposition  ;  au  premier  étage,  la  peinture  ;  au  rez-de-chaussée  la  sculpture  avec 
une  section   d'archéologie,   en    formation    au  moment   de  notre  visite,   et    une 
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salle  où  sont  exposées  quelques    pièces    importantes  de  l'Armeria    de    Madrid. 
Dans  le  parc  s'échelonnent  de  jolis  pavillons  consacrés,  les  uns  à  des  manifes- 
tations sérieuses  du  travail  national,  les  autres,  ce  sont  les  plus  nombreuses,  à  des 
cafés  ou  à  des  curiosités  diverses. 

En  somme,  le  site,  les  bâtisses  et  les  jardins  de  l'Exposition  sont  dignes  de 
la  grande  ville  qui  a  assumé  la  responsabilité  de  l'entreprise  :  ce  sont  les 
exposants  qui  manquent  et  surtout  les  visiteurs.  Pour  l'étranger,  Barcelone  est 
loin;  et  puis  l'approche  du  grand  tournoi  parisien  de  1889  explique  bien  des  absten- 
tions. On  abuse  d'ailleurs  des  Expositions  internationales  :  il  est  assez  naturel  que 
le  commerce  et  l'industrie  reculent  devant  les  grands  frais  qu'elles  entraînent. 
Quant  à  l'Espagne  même,  elle  a  mis  peu  d'empressement,  il  faut  le  reconnaître,  à 
seconder  les  efforts  d'une  ville  dont  elle  jalouse  la  prospérité  et  qui  dans  maintes 
occasions,  lui  a  trop  fait  sentir  qu'elle  pouvait  se  passer  du  reste  du  pays;  assertion 
hasardée  d'ailleurs,  car  s'il  est  vrai  que  la  Catalogne  travaille  pour  toute  l'Espagne, 
c'est  dans  l'Espagne  môme  qu'elle  recueille  les  fruits  de  son  travail  :  le  producteur 
ne  doit  pas  faire  fi  du  consommateur.  Et  puis,  la  junte  executive  de  l'Exposition 
a  commis  toutes  sortes  de  maladresses  ;  par  ses  lésineries,  elle  s'est  mis  à  dos  la 
presse  dont  le  concours  lui  est  pourtant  indispensable.  Toutes  ces  raisons  et  peut- 
être  d'autres  que  j'ignore,  expliquent  l'incertitude  qui  plane  sur  le  résultat  final  de 
cette  coûteuse  entreprise. 

Les  artistes  espagnols  se  sont  montrés  moins  empressés  encore  que  les  com- 
merçants de  leur  pays;  quant  à  ceux  de  l'étranger,  ils  se  sont  généralement 
abstenus.  Dans  la  section  de  la  peinture  française  nous  avons  noté  diverses  toiles 
de  MM.  Moreau  (de  Tours),  Rixens,  Perret  et  Fr.  Lamy  qui  ne  donnent  pas  une 
haute  idée  de  notre  art  national  ;  heureusement  nous  avons  là  la  belle  et  lumineuse 
étude  de  M.  Roll,  Femme  et  Taureau.  L'opinion  des  visiteurs  est,  parait-il,  que  les 
Français  abusent  des  nudités.  C'est  aussi  l'avis  des  peintres  étrangers,  mais  leur 
dédain  nous  touche  peu;  il  nous  rappelle  trop  les  pudeurs  du  renard  de  la  fable  : 
le  nu  est  ce  qu'il  y  a  de  plus  difficile  à  peindre,  donc  il  est  séant  de  s'en  abstenir. 
L'Allemagne  a  envoyé  une  bonne  peinture  de  M.  A.  Wagner,  Piccador  et 
taureau,  et  un  tableau  vieux  et  enfumé,  mais  fort  dramatique,  de  M.  Hierl  Deronco, 
l'Arrestation  de  Louis  XVI  à  Varennes. 

Voila  pour  l'étranger,  passons  à  l'Espagne.  Rien  à  voir  de  ses  meilleurs  peintres 
modernes,  Madrazo,  Rico,  Gisbert,  Ferrant,  Casado,  Sala,  Pradilla,  Dominguez, 
Vera,  Luna,  Plaeencia,  je  cite  au  hasard;  l'exposition  n'est  pas  cependant  dépourvue 
d'œuvres  intéressantes.  On  sait  que  la  grande  peinture  a  trouvé  son  dernier  refuge 
dans  la  péninsule  Ibérique  ;  on  y  trouve  encore  un  certain  nombre  de  Romains, 
mais  c'est  surtout  le  moyen  âge  et  la  Renaissance  qui  alimentent  de  sujets  les 
peintres  de  grandes  toiles.  Le  goût  du  macabre  y  prédomine  :  ce  ne  sont  partout 
que  scènes  de  mort,  cadavres  promenés  à  la  lueur  des  torches,  reines  emmaillotées 
dans  leur  linceul  et  hissées  sur  un  trône  :  il  semble  que  M.  J.-P.  Laurens  et 
M.  Flameng  ont  passé  par  là.  Tout  cela  grassement  peint  d'ailleurs,  dans  le  goût 
le  plus  moderne;  les  Espagnols  affectionnent  les  sujets  littéraires,  mais  ils  les 
traitent  en  peintres. 

J'ai  uoté  rapidement  un  Jésus  sur  les  flots  de  M.  Meifren,  la  Femme  adultère  de 
M.  Echena,  des  tableaux  antiques  de  MM.  Cerda,  Reyna  et  Garnelo;  deux  épisodes 
de  la  prise  de  Gérone  par  les  Français  en  1809  :  l'un  par  M.  Barrau,  l'autre,  une  de 
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meilleures  peintures  de  l'Exposition, par  M.  N.  Cotanda.On  roit  dans  ce  tableau  le 

général  Alvarez  de  Castro  étendu  mort  sur  une  civière  -uns  les  murs  de  ligueras 
où  il  avait  été  enfermé  comme  prisonnier  de  guerre  :  le  peuple  rienl  saluer  le 
héros  de  la  défense  de  Gérone.  A  citer  encore  les  Amants  de  Terruel  de  M.  Munoz 
Degrain,  un  Ilamlel  de  M.  Barbudo  et  diverses  toiles  de  genre  ou  des  pai 
avec  figures  de  MM.  E.  Garwey,  G.  Armcls,  Gatoire,  F.  Maso,  Raixerasel  Martinez 
Cubells.  Parmi  les  portraitistes  je  ne  vois  guère  que  M.  Cusachs  don!  la  peinture 
soit  recommandable. 

Les  sculptures  sont  rares  et  à  voir  leur  qualité  il  n'y  a  pas  lieu  de  s'en  plaindre. 
On  doit  ii  M.  Benllure  un  assez  joli  travail  à  l'italienne  représentant  un  Enfant 
de  chœur  qui  vient  de  s'échauder  les  doigts  à  son  encensoir,  mais  nous  avons 
beaucoup  mieux  avec  un  groupe  intitulé  la  Tradition.  M.  de  Zuérol  a  symbolisé 
le  codex  académique  sous  les  traits  d'une  vieille  folle  à  quenouille  portant  sur 
l'épaule  une  pie  qui  lui  parle  à  l'oreille  et  endoctrinant  deux  beaux  enfants,  la 
peinture  et  la  sculpture,  accrochés  à  ses  jupes  :  les  pauvres  petits  semblent  cons- 
ternés de  ce  qu'ils  entendent.  Il  y  a  beaucoup  d'esprit  et  de  réel  talent  dépensés 
dans  cette  œuvre  irrespectueuse;  ce  qui  la  rend  plus  plaisante  encore  c'est  qu'elle 
arrive  en  droite  ligne  de  Rome  où  M.  de  Zuérol  est  pensionné  par  l'Ecole  des  Beaux 
Arts  de  son  pays  ! 

J'aurai  peu  de  choses  à  dire  de  l'exposition  industrielle  :  les  arts  décoratifs 
sont  assez  faiblement  représentés  et  la  façon  de  les  comprendre  en  Espagne  ne 
me  semble  pas  différer  de  celle  des  autres  pays  :  on  y  sent  d'ailleurs  l'influence 
de  la  France  et  aussi  celle  de  l'Allemagne.  Quant  à  des  produits  originaux,  il 
parait  qu'on  en  fabrique  encore,  mais  nous  ne  les  avons  pas  vus  à  1  Exposition. 
Je  serai  donc  muet  au  sujet  des  étoffes  de  Majorque  et  des  tissus  de  Gordoue  où 
l'or  joue,  paraît-il,  un  rôle  important.  Les  Baléares  fabriquent  des  objels  en  fili- 
grane d'argent  qui  n'ont  rien  de  particulier,  si  ce  n'est  leur  bon  marché  relatif  : 
nous  avons  remarqué  aussi  de  belles  pièces  de  métal  blanc  repoussé  au  marteau. 
A  Carlhagène  enfin,  on  fait  de  bonne  verrerie;  l'exposition  de  M.  Valavino  a 
comme  devanture  un  grand  portail,  copié  de  l'Alhambra,  et  fait  d'azulejos  en  por- 
celaine. On  connaît  les  objels  de  bronze  gravé  et  niellé  qui  ont  fait  la  réputation 
de  M.  Zuloaga;  il  a  trouvé  des  imitateurs  notamment  dans  les  arsenaux  de  l'Etat 
où  l'on  fabrique  les  armes  et  les  canons. 

11  est  une  chose  que  nous  ne  devons  pas  passer  sous  silence,  c'est  l'ingéniosité 
avec  laquelle  la  plupart  des  exposants  espagnols  ont  présenté  leurs  marchandises. 

On  remarque  des  pyramides  de  coton,  de  sacs  de  farine,  de  chocolats,  de  tabacs 
ou  de  conserves,  des  fontaines  dressées  avec  des  fils  en  bobines  et  ornées  de  dau- 
phins d'où  s'échappent  des  cascades  de  chanvre  et  de  lin;  la  plupart  de  ces  monu- 
ments improvisés  sont  dessinés  avec  goût  et  d'une  heureuse  invention.  Dans  la 
section  des  vins  il  y  a  aussi  des  trouvailles  de  disposition  pittoresque.  On  sait  par 
les  Espagnols  eux-mêmes,  ce  qu'il  faut  penser  des  modernes  xérès,  malaga.  ali- 
cante  ou  manzanilla  depuis  l'invasion  des  alcools  allemands  ;  les  fioles  qui  portent 
ces  glorieuses  étiquettes  n'en  sont  pas  moins  de  l'aspect  le  plus  séduisant,  avec 
leurs  guirlandes  de  pampres  que  l'on  est  encore  tenté  de  prendre  pour  un  certifi- 
cat d'origine. 

L'Exposition  officielle  est  d'un  intérêt  plus  sérieux;  les  ministères  ont  bien  fait 
les  choses  :  l'enseignement,  les  travaux  publies,  la  guerre,   la  marine  sont  à  la 
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hauteur  du  progrès  moderne,  autant  qu'on  en  peut  juger  par  les  spécimens  et  les 
documents  exposés. 

Après  l'Espagne,  c'est  la  France  qui  occupe  le  plus  d'espace  dans  le  Palais  de 
l'Industrie  et  le  mérite  de  ses  produits  est  incontesté.  A  côté  des  porcelaines  de 
Sèvres,  des  tapisseries  des  Gobelins,  l'orfèvrerie  de  M.  Chrislofle,  les  ornements 
d'église  de  M.  Biais,  les  pianos  d'Erard  et  de  M.  Herz,  les  meubles  de  M.  Krieger,  etc., 
donnent  une  haute  idée  de  notre  industrie  nationale;  je  n'ai  pas  à  en  dire  plus  long. 

L'Allemagne  ne  s'est  pas  mise  en  frais  :  ses  industries  de  luxe  se  sont  abstenues. 
Nous  avons  dit  le  peu  d'importance  de  son  exposition  des  beaux-arts;  aux  deux 
tableaux  cités,  il  convient  d'ajouter  deux  grands  vitraux  d'église,  corrects  et 
froids,  envoyés  par  l'Établissement  royal  de  Munich. 

L'Autriche-Hongrie,  pour  rendre  hommage  à  la  reine  qui  est  une  archidu- 
chesse autrichienne,  a  tenté  quelques  efforts  :  elle  occupe,  sans  les  remplir,  deux 
travées  du  bâtiment;  on  y  voit  une  belle  exposition  de  céramiques  de  Pest  et 
ces  inévitables  sièges  en  bois  tordu  dont  on  trouve  maintenant  un  dépôt  dans 
toutes  les  grandes  villes  de  l'Europe.  A  l'entrée  de  chaque  galerie  on  a  dressé 
avec  beaucoup  de  goût  un  trône  pour  la  reine.  Vienne  et  Pesth  ont  bien  fait  les 
choses,  mais  chacune  de  son  côté;  les  deux  nations  s'en  tiennent  au  pacte  fonda- 
mental de  la  juxtaposition  des  couronnes  impériale  et  royale. 

Dans  la  section  italienne,  qui  aurait  pu  être  plus  importante,  il  n'y  avait  que 
la  Méditerranée  à  franchir,  ce  ne  sont  que  festons,  ce  ne  sont  qu'astragales.  Il 
semble  que  toute  l'industrie  prend  modèle  chez  Salviati  :  les  produits  du  bois,  des 
métaux  on  de  la  terre  sont  fouillés,  tordus,  chantournés,  peinturlurés  comme  des 
verreries  de  Murano.  Cette  exubérance  fait  singulièrement  valoir  la  sobriété  déco- 
rative des  objets  similaires  fabriqués  en  Espagne,  sans  aller  chercher  d'autre  point 
de  comparaison. 

Les  États  Unis  auront  une  belle  salle,  mais  nous  ne  l'avons  vue  que  dans  la 
période  des  travaux  préparatoires.  Elle  est,  du  haut  en  bas,  peinte  d'un  bleu  vif 
piqué  d'étoiles  blanches;  sur  un  des  côtés,  devant  une  gigantesque  carte  des 
États-Unis,  se  dresse  une  figure  de  la  Liberté  accompagnée  de  deux  autres  statues 
de  femmes  dont  l'une  brandit  des  chaînes  et  l'autre  tient  un  livre,  —  sans  doute 
le  passé  et  le  présent.  A  l'autre  bout,  la  Liberté  éclairant  le  monde,  de  M.  Bar- 
tholdi.  En  fait  d'objets  exposés  nous  n'avons  vu  que  des  machines  agricoles  à  tout 
faire  et  un  omnibus  de  Philadelphie. 

ALFRED    DE    LOSTALOT. 
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es  amis  de  l'art  byzantin  qui  ne  savent  pas  le  russe, 
ceux  pour  qui  c'a  été  un  crève-cœur  de  ne  pas  com- 
prendre un  mot  aux  savantes  études  de  M.  Bousslaïew 
sur  le  Psautier  et  sur  les  Apocalypses  à  figures,  doivent 
à  M.  Miintz  une  vive  reconnaissance  :  il  a  fait  traduire 
en  français  l'important  ouvrage  de  M.  Kondakoff  sur 
les  miniatures  byzantines.  Le  tome  Ier  seul  a  été  publié, 
et  on  n'aurait  pas  lardé  longtemps  à  dire  ici  tout  le 
bien  qu'on  en  pense,  si  l'on  n'avait  attendu,  un  an  et 
plus,  le  tome  II,  qui  s'obstine  à  ne  point  paraître. 

Ce  n'est  pas  nuire  à  M.  Kondakoff  que  de  louer  avant 
tout  la  substantielle  Introduction  écrite  par  M.  Sprin- 
ger  pour  cette  édition  française.  On  sait  que  l'honorable 
professeur  de  Leipzig  est  un  spécialiste 
en  matière  d'art  byzantin  et  principale- 
ment de  miniatures  :  ses  récents  travaux 
sur  les  illustrations  de  la  liible  et  du  Psau- 
tier au  moyen  âge  le  désignaient  comme 
arbitre  suprême  de  la  terrible  question 
byzantine. 
L'Introduclion  de  M.  Springer  est  en 
quelque  sorte  une  revue  générale  de  l'art  byzantin.  Qu'est-ce  que  cet  art,  quelles 
sont  ses  origines,  de  quels  moyens  a-t-il  disposé  pour  s'étendre,  quelle  action 
a-t-il  exercée,  et  jusqu'où  s'est  portée  cette  action  dans  l'Occident,  tels  sont  les 
problèmes  assez  obscurs  que  l'Introduction  aborde  hardiment,  et  résout. 

Je  ne  prétends  pas  reproduire  ici  tous  les  arguments  spéciaux,  fondés  ou  subtils, 
dont  use  M.  Springer  pour  éliminer  de  l'Occident  l'art  byzantin;  il  faut  l'entendre 
lui-même  pour  être  persuadé;  et  l'on  se  persuade  sans  trop  de  peine,  tout  en 
laissant  ouverte  au  doute  une  petite  porte  de  côté.  Il  est  évident  que  l'art  de 
Byznnce  procède  à  la  fois  de  l'antiquité  romaine  et  de  l'antiquité  grecque,  de 
l'Occident  aussi  bien  que  de  l'Orient.   Constantin,    émigrant    dans   sa   nouvelle 
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capitale,  y  entraîna  tout  naturellement  un  grand  nombre  d'artistes  formés  à  la 
tradition  romaine.  D'autre  part  (M.  Springer  oublie  de  le  dire),  les  chefs-d'œuvre 
de  l'art  classique  réunis  en  des  musées  grandioses  comme  étaient  l'église  de 
Sainte-Sophie  et  le  palais  du  Sénat,  les  thermes  d'Arcadius,  d'Eudoxie,  de  Zeuxippe, 
devenaient  l'école  véritable  de  l'art  nouveau.  11  ne  pouvait  donc  y  avoir,  à 
l'origine,  une  différence  marquée  entre  Rome  et  LSyzance  ;  c'est  insensiblement 
que  les  traditions  antiques  ont  fléchi.  Tant  que  Byzance  fut  le  centre  du  monde 
civilisé,  l'art  y  grandit,  s'y  maintint  souvent  plus  haut  qu'il  ne  faisait  à  Rome. 
Quoi  d'étonnant  d'ailleurs,  et  l'art  pouvait-il  fleurir  dans  cette  pauvre  Italie 
dévastée  coup  sur  coup  par  les  invasions  barbares?  Il  y  vivait  cependant,  tout 
déformé  qu'il  fût  par  des  mains  grossières,  et  la  faculté  de  produire  n'était  pas 
anéantie.  Les  présents  faits  par  Grégoire  le  Grand  à  des  églises  anglaises,  l'achat 
à  Rome,  au  vu0  siècle,  de  tableaux  pour  une  abbaye  anglaise,  sont  des  faits  signi- 
ficatifs On  objectera  sans  doute  à  M.  Springer  que  les  œuvres  exportées  pouvaient 
fort  bien  provenir  de  quelque  artiste  grec;  il  y  avait  foison  de  ces  Grecs  dans 
l'Italie  méridionale,  d'où  ils  remontaient  souvent  jusqu'à  Rome.  Mais  il  ya  de 
bonnes  preuves  à  l'appui  de  la  thèse  romaine  ;  et  il  est  agréable  de  croire  que  le 
style  ascétique  des  vne  et  vme  siècles,  qui  ressemble  si  fort  au  style  byzantin,  ne 
lui  doit  rien  du  tout.  Il  ne  m'a  jamais  plu  de  supposer  qu'ils  sortaient  d'école 
byzantine,  ces  bons  artisans  qui  ont  décoré  de  fresques  l'église  souterraine  de 
Saint-Clément,  et  ceux  qui,  deux  siècles  plus  tard,  ont  signé  bravement  leur  nom, 
Bonizzo,  Stefano,  Niccolo,  au  bas  des  peintures  de  Saint-Urbain  de  Rome,  de 
Saint-Élie  de  Nepi,  et  ces  ancêtres  de  Gimabue  qui  ont  décoré  l'église  si  curieuse 
de  Saint-Angelo  in  Forinis.  Il  n'est  pa  s  byzantin,  ce  grand  mouvement  rétrospectif 
qui  va  jusqu'au  xe  siècle,  ce  retour  au  passé  classique  auquel  nous  devons  la 
Renaissance  carolingienne  ;  et  lorsque  après  l'an  mil  fleurit  le  style  roman,  on  ne 
voit  pas  s'épanouir  en  lui  un  art  nouveau,  mais  bien  une  forme  définitive  de  l'art 
chrétien  primitif,  et  de  la  tradition  romaine. 

Mais  que  reste-t-il  à  Byzance,  si  nous  lui  refusons  d'entrer  dans  l'art  occidental  ? 
Il  lui  reste  bien  une  petite  part  de  l'Occident,  Ravenne  et  Venise,  l'Italie  du  Sud  et 
la  Sicile  ;  encore  trouve-t-on  dans  ces  pays,  et  surtout  en  Sicile,  des  artistes 
d'école  romaine.  Il  lui  reste  entièrement  un  domaine  considérable,  la  Grèce  et 
l'Orient.  La  plupart  de  ces  miniatures  qu'étudie  M.  Kondakoff  sont  des  œuvres 
grecques.  Et  c'est  particulièrement  dans  la  miniature  qu'il  est  possible  de  saisir  les 
caractères  propres  de  l'art  byzantin.  OEuvres  de  science  minutieuse,  œuvres  de 
fantaisie  personnelle  ou  de  fidélité  servile,  elles  sont  pour  nous  d'admirables 
monuments;  infiniment  plus  nombreuses  que  les  ivoires  ou  les  étoffes,  non  sujettes, 
comme  les  mosaïques,  aux  retouches  et  aux  altérations.  Pour  étudier  ces  innom- 
brables miniatures,  les  classer  par  familles,  les  ramener  à  une  série  de  types 
originaux,  les  rattacher  enfin  à  la  civilisation  d'où  elles  sont  nées,  il  fallait  mieux 
qu'un  érudit,  un  homme  touchant  de  près  au  monde  byzantin.  La  nationalité 
et  la  religion  de  M.  Kondakoff  sont  des  titres  excellents  pour  un  historien  de  la 
miniature  byzantine. 

Le  volume  dont  on  parle  ici  se  divise  en  cinq  chapitres.  Dans  les  deux 
premiers,  l'auteur  étudie  le  rôle  historique  et  théologique  de  la  miniature  byzan- 
tine, il  fait  une  critique  sommaire  des  principaux  ouvrages  publiés  sur  l'art 
byzantin,   nous  parle  des  méthodes,  ou  de  l'absence  de  méthode  des  historiens 
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français,  allemands  cl.  russes,  D'Azincourt,  Didron,  Labarte,  Rumobr,  Waagen 
Bousslaïew;  enfin  il  expose  en  1res  bon  termes  sa  propre  méthode,  forl  analogue 
iln  reste  à  celle  dont  on  use  depuis  longtemps  en  paléographie.  Il  es)  toul  simple 

de  classer  les  miniatures,  comme  les  manuscrits,  par  familles,  selon  le  sujet  traité, 
en  s'efforçant  de  remonter  jusqu'au  type  original  d'où  dérivent  tous  les  antres; 
on  s'aperçoit  ainsi  que  certains  sujets  se  développent  plutôt  à  telle  ou  telle  époque, 


L'ARCHANGE    SAINT     MICHEL. 

(Livre  de  Josué.  —  Bibliothèque  du  Vatican.) 


et  répondent  plus  particulièrement  à  la  littérature,  aux  idées  morales  et  reli- 
gieuses, en  un  mot,  à  la  civilisation  de  celte  époque.  On  s'étonnera  que  personne 
n'ait  employé,  avant  M.  Kondakoff,  ce  procédé  de  critique  si  naturel  et  si  clair; 
faut-il  donc  avouer  que  l'étude  des  miniatures  n'en  est  encore  qu'aux  éléments,  et 
que  cette  partie  indispensable  de  l'histoire  de  l'art,  sur  laquelle  devrait  reposer 
surtout  l'iconographie,  commence  seulement  à  laisser  entrevoir  ses  richesses? 

Il  est  très  intéressant  de  suivre  avec  M.  Kondakoff  les  traces  de  l'art  antique 
dans  les  premiers  monuments  byzantins. 

Les  plus  anciens  manuscrits  illustrés  qui  aient  survécu  portent  à  un  degré 
extraordinaire  l'empreinte  classique.  La  grande  tradition  décorative,  qui  se  perd 
à  la  même  époque  dans  l'empire  romain  dévasté,  reparait  et  subsiste  ;\  Byzance. 
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Des  œuvres  comme  le  calendrier  des  fils  de  Constantin  le  Grand,  l'Iliade  de  Milan, 
le  Virgile  du  Vatican,  la  Genèse  de  Vienne,  sont  toutes  pénétrées  d'esprit  antique. 
Je  trouve  M.  Kondakoff  un  peu  sévère  pour  les  manuscrits  de  Térence,  et  je  relè- 
verai en  passant  une  erreur  a  ce  sujet.  Les  trois  principaux  exemplaires  du 
Térence  illustré  sont  ceux  du  Vatican,  de  Paris  et  de  Milan.  Le  premier  seul  est 
orné  de  miniatures  achevées;  les  deux  autres  n'ont  que  des  dessins.  Le  manuscrit 


JULIANA     ENTRE     DEOX     FIGURES     ALLEGORIQUES. 

(Miniature  du  Dioscoride  de  Vienne.) 

du  Vatican  n'est  donc  nullement  identique  à  celui  de  Paris;  j'ajouterai  que  ses 
miniatures  sont  d'exécution  très  inégale,  certaines  excellentes,  et  qu'on  ne  remar- 
que point  partout  des  retouches  à  la  plume,  comme  le  veut  M.  Kondakoff. 

Je  ne  puis  que  signaler  encore,  sans  m'y  arrèler.  les  admirables  manuscrits 
étudiés  au  chapitre  iv.  qui  s'intitule  i  l'âge  d'or  de  la  miniature  byzantine  ■  :  le 
Dioscoride  de  Vienne,  l'Évangile  du  moine  Rabula  et  celui  de  Rossano,  la 
Topographie  de  Cosmas.  Mais  que  n'avons-nous  ici,  au  lieu  de  cette  longue 
description  du  manuscrit  de  Rossano,  bien  connu  déjà  grâce  à  la  belle  publication 
de  MM.  Gebhardt  et  Ibarnack,  que  ne  pouvons-nous  avoir  de  fidèles  reproductions 
photographiques!  Combien  il  est  déplorable  que  cette  merveille  d'art  byzantin  soit 
enfouie  au  bout  de   l'Italie  !   L'année   dernière,    nous  avons    espéré   un  instant 
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l'étudier  à  Rome,  la  bibliothèque  vaticane  en  avait  sollicité  le  prêt.  Mais  c'étail 
chose  trop  dure  que  d'ouvrir  le  Iriple  cadenas  •  j 1 1 i  IVnl'rnne  .1  Uoisanu.  f;Vsl  iiin.si 
que  j'ai  pu  seulement  jeter  les  regards  sur  le  splcmlide  Exultel  des  chanoines  de 
Mari,  dont  j'ai  signalé  l'existence  dans  la  Gazette;  mais  quand,  el  par  qui  sera-t-il 
publié? 

Le  chapitre  v,  qui  traite  de  l'hérésie  des  Iconoclastes  au  point  de  vue  de  l'ail 


IGURE     T1HÈE     DO     «    COS. M  AS 

(Bibliothèque  du  Vfiticnn.) 


byzantin,  et  qui  nous  présente  la  magnifique  série  des  Psautiers  illustrés,  a  du 
exiger  un  long  travail.  M.  Kondakoff  a  réussi  à  classer  par  ordre  de  dates  la  plu- 
part de  ces  Psautiers,  qu'il  ramène,  suivant  le  système  du  professeur  BousslaiVw. 
à  un  type  original  du  ixe  siècle  :  c'est  le  beau  manuscrit  de  la  collection  Cbloudotï 
de  Moscou.  Il  faut  grandement  féliciter  l'auteur  d'avoir  tenté,  avec  un  certain 
succès,  une  première  iconographie  du  Psautier,  qui  occupe  une  vingtaine  de  pages 
de  son  texte  (175  et  suiv.).  Il  aura  été  des  premiers  à  nous  montrer  que  l'étude 
du  Psautier  est  d'une  importance  capitale  pour  qui  veut  comprendre  l'art  du 
moyen  âge. 

Telles    sont  les  grandes  lignes  de  ce  remarquable  travail.   Je   ne   veux   pas 
chicaner  inutilement  sur  quelques  inexpériences  ou  erreurs  de  traduction.  Je  ne 
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puis  cependant  quitter  M.  Kondnkoff  sans  faire  à  M.  Mùntz  une  petite  querelle.  Si 
c'est  à  lui  que  nous  devons  les  illustrations  de  ce  volume,  il  faut  lui  dire  sans 
doute  que  le  crime  n'est  pas  bien  grave,  mais  qu'il  n'a  pas  été  généreux,  oh,  pas 
du  tout!  Les  gravures  sont  peu  fréquentes,  et  je  ne  conseillerai  pas  aux  amateurs 
de  les  regarder,  s'ils  sortent  d'une  visite  a  la  Palèographical  Society ,  ou  simplement 
aux  photogravures  de  M.  Dujardin.  Une  histoire  de  la  miniature  byzantine  ne 
peut  aller  sans  de  nombreuses  illustrations,  et  les  procédés  de  reproduction  directe 
sont  aujourd'hui  assez  abordables  pour  qu'un  éditeur  puisse  aisément  régaler  son 
public  de  quelques  beaux  fac-similés.  Nous  croyons  savoir  d'ailleurs  que  M.  Mùntz, 
qui  a  d'autres  soucis  en  tête,  s'est  peut-être  laissé  surprendre  pour  ce  volume, 
mais  qu'il  a  mis  bon  ordre  à  la  décoration  du  suivant.  Oui,  nous  attendons 
beaucoup  de  ce  tome  second;  il  nous  parlera  de  Ménologez,  des  Exultet,  des 
Apocalypses;  quelle  mine  féconde  de  beaux  dessins  et  d'observations  précieuses! 
Encore  une  fois,  tout  l'art  byzantin  n'est  pas  dans  l'ouvrage  de  M.  Kondakoff: 
mais  consultez-le  sans  crainte  ;  il  en  a  choisi  la  meilleure  part. 

ANDRÉ    PÉRATÉ. 
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Histoire  de  la  céramique  grecque,  par  Olivier  Rayet  et  Maxime  Collignon'1. 


Les  noms  des  auteurs  de  ce  livre  sont 
connus  des  lecteurs  de  la  Gazette.  Rayel 
a  été  un  des  collaborateurs  assidus  et  bril- 
lants de  ce  recueil  qui  compte  de  lui  une 
vingtaine  d'arlicles  -.  M.  Collignon  y  ra- 
contait tout  récemment  une  visite  au  Bri- 
lish  Muséum.  La  compétence  des  deux 
collaborateurs  en  matière  archéologique 
est  au-dessus  de  toute  discussion  et  je  n'ai 
pas  à  insister  sur  les  qualités  d'érudition 
qu'on  y  trouve.  Tous  deux,  d'ailleurs,  se 
sont  attachés  à  dissimuler  les  recherches 
longues  et  savantes  que  nécessitait  la  pré- 
paration d'un  tel  ouvrage  :  beaucoup  de 
sobriété  dans  les  notes  et  dans  les  renvois 
bibliographiques,  pas  de  controverses  sur 
les  opinions  de  leurs  prédécesseurs.  Vul- 
gariser [les  connaissances  sur  l'art  cêra_ 
mique  grec,  présenter  dans  un  résumé  clairet  concis  les  conclusions  de  la  science 
moderne  sur  la  technique  et  le  style  des  peintures  de  vases,  faire  connaître  aux 

1.  Paris,  Decaux,  188S,  1  vol.  in-i»,  orné  de  1G  planches  en  chromolithographie  et  de 
145  figures  dans  le  texte. 

i.  Les  principaux  ont  pour  sujets  :  les  Fouilles  de  Troie  (mai  1874V  les  Figurine?  de 
Tanagra  (avril,  juin  et  juillet  1878),  le  Temple  d'Apollon  Didyméen  (avril,  juillet,  sep- 
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artistes  et  eaux  esprits  lettrés  une  des  formes  les  plus  ignorées  du  génie  hellé- 
nique —  et  pourtant  une  des  plus  séduisantes,  une  des  plus  riches  en  inventions, 
—  tel  est  le  but  qu'ont  voulu  atteindre  les  auteurs.  En  cela  ils  ont  rendu  un 
service  considérable  aux  études  d'art  antique,  faisant  un  domaine  commun  et 
accessible  à  tous  de  ce  qui  était  resté  jusqu'à  présent  la  propriété  d'un  petit 
nombre  d'érudits.  L'étude  des  vases  peints  exige  une  attention  très  soutenue, 
un  ensemble  varié  de  connaissances  :  tout  y  est  nouveau  pour  l'œil  d'un 
moderne,  les  formes,  les  procédés  techniques,  les  inscriptions,  les  sujets  repré 


VASES     DE     LA    TROADE. 

(Ànliquarium  de  Berlin.) 

sentes.  Aussi  la  masse  du  public  reste-t-elle  la  plupart  du  temps  indifférente  aux 
richesses  de  ce  genre  qu'on  accumule  à  grands  frais  dans  les  galeries  de  nos 
Musées.  Elle  n'y  voit  qu'un  bibelot  amusant  de  forme  et  de  couleur;  elle  ne  sait 
pas  que  toute  l'histoire  de  la  peinture  antique,  du  costume  civil  et  militaire,  de  la 
religion,  de  la  vie  domestique,  est  contenue  dans  ces  fragiles  poteries,  échappées 
à  la  destruction  du  temps  beaucoup  mieux  que  les  fresques  et  les  grands  tableaux 
décoratifs. 

L'idée  maîtresse  du  livre  appartient  à  0.  Rayet  :  c'est  lui  qui  l'a  conçu  et  mis 
sur  le  chantier.  Par  sa  belle  publication  des  Monuments  de  l'art  antique,  aujour- 
d'hui entre  les  mains  de  tous  les  amateurs,  0.  Rayet  marquait  déjà  sa  tendresse 


tembre  d876),  les  Fouilles  d'Olyrupie  (février  1877  et  mai  -1880),  l'Art  grec  au  Trocadéro 
(août  et  septembre  1878),  la  Sculpture  au  Salon  (juin  1880),  la  Statue  d'Athéna  Parthénos 
(mars  1881),  les  Antiquités  de  Saint-Pétersbourg  (décembre  18S1  et  janvier  1882),  Adrien 
de  Longpérier  (février  1882),  les  Antiques  de  Berlin  (septembre  1882).  Ces  articles  seront 
réunis  dans  un  volume  d'Études  qui  est  confié  aux  soins  de  M.  Salomon  Reinach  et  qui 
paraîtra  prochaiaenienl. 
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pour  les  ouvrages  de  grande  vulgarisation.  Nul  plus  que  lui  n'était  sensible  au\ 
différentes  formes  du  beau;  il  en  jouissait  et  voulait  faire  partager  son  plaisir  aux 
autres.  Loin  de  se  plaire  à  la  corilcinplation  solitaire  des  choses  d'art,  loin  de 
trouver  un  raffinement  dVsprif  à  se  nieLIre  eu  delmrs  de  lu  |',,nl.-  .-i  ..  _>:ii.r  i. 
qu'elle  dédaigne,  il  gémissait  de  voir  ignorés  les  trésors  de  la  Grèce,  il  se  multi- 
pliait pour  les  faire  connaître,  il  allail  prendre  ses  amis  par  la  main  pour  leur 
montrer  des  collections  privées  :  dans  le  métier  paisible  de  la  science  pure,  il 
avait  Filme  militante  et  démocratique,  au  beau  sens  du  mot.  Cet  esprit  si  person- 


VASES    DE    TlllUtA. 

(École  française  d'Athènes.) 


nel  et  si  passionné  vibre  encore  dans  les  pages  que  0.  Rayet  a  pu  écrire  lui-môme, 
avant  d'être  frappé  par  le  mal  qui  devait  l'emporter  au  mois  de  février  1887.  Elles 
composent  à  pou  près  la  moitié  du  volume;  on  y  reconnaîtra  la  langue  facile  et 
colorée,  les  descriptions  de  paysages,  la  vive  imagination  avec  une  pointe  de  goût 
pour  la  polémique,  que  nous  ont  fait  connailre  ses  œuvres  précédentes.  Voici  dans 
ses  grandes  lignes  le  plan  de  cette  première  partie,  qui  va  des  origines  de  la  céra- 
mique grecque  jusqu'au  siècle  de  Périclès. 

L'auteur  nous  montre  la  céramique  la  plus  ancienne  se  développant  sur  la  côte 
d'Asie,  en  Troade,  ensuite  se  propageant  dans  les  îles  de  la  Méditerranée,  à 
Santorin,  ù.  Chypre,  à  Rhodes,  en  Crète  et  dans  les  Cyclades,  abordant  enfin  en 
Grèce.  Une  remarque  curieuse  ressort  de  l'étude  de  ces  premiers  essais,  c'est  que 
l'industrie  des  statuettes  de  terre  cuile  et  celle  des  vases  ont  eu  un  point  de  départ 
commun.  Dans  les  poteries  d'Hissarlik,  antérieures  peut-être  au  xu°  siècle  avant 
Jésus-Christ,  le  vase  lui-même  revêt  une  forme  animale  ou  humaine.  C'est  un 
être  grossièrement  figuré,  dont  le  corps  est  représenté  par  la  panse  munie  de 
deux  mamelons  saillants,  la  tète  par  un  goulot  orné  d'un  nez  crochu  et  de  deux 
xxxvm.  —  2e  période.  33 
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veux  ronds,  les  bras  par  des  anses  relevées  verticalement  (fig.  1  .  Dans  les  vases 

S  ntorin  et  de  Myeènes,  la  même  idée  subsiste,  indiquée  d'une  façon  moins 
réaliste  :  l'imitation  du  corps  humain  n'est  plus  que  dans  les  proportions  du 
vase,  dans  le  goulot  coquettement  renversé  en  arrière,  dans  quelques  appendices 
disséminés  sur  la  panse  (fig.  2).  Jamais  la  céramique  grecque,  même  à  l'époque 
la  plus  avancée,  ne  perdra  de  vue  ce  point  de  départ,  et  c'est  ce  qui  lui  conservera 
toujours  des  formes  harmonieusement  équilibrées,  dans  lesquelles  le  bizarre  et  le 
baroque  ne  trouveront  pas  place. 

Eb  abordant  l'étude  de  l'ornementation  géométrique,  l'auteur  touche  à  une  des 
questions  les  plus  délicates  des  origines  de  l'art.  D'où  proviennent  ces  dessins  rec- 
tilignes.  en  quadrillés,  losanges  et  cariés,  en  crois  et  en  méandres,  qui  couvrent  à 
partir  du  xe  siècle  les  poteries  des  îles  et  de  la  Grèce  fig.  3i?  Est-ce  un  emprunt 
à  l'Orient?  Est-ce  au  contraire  une  invention  originale  de  l'esprit  aryen  et  pélas- 
gique,  opposé  à  l'esprit  sémitique?  Les  hvpolhèses  sont  nombreuses  sur  ce  point. 
M.  Rayet  penche  plutôt  vers  l'opinion  de  M.  Conze  en  la  modifiant  un  peu  et  en 
attribuant  aux  Ioniens,  principalement  aux  Ioniens  d'Athènes,  la  paternité  de  ces 
principes  décoratifs.  Mais  rien  n'est  plus  difficile  à  résoudre  qu'un  tel  problème, 
car  les  premières  ébauches  du  dessin,  à  n'importe  quel  âge  de  l'humanité,  condui- 
sent forcément  aux  rudiments  géométriques.  Aujourd'hui  encore,  les  Kabyles  et 
d'autres  peuples  africains  sont  très  adroits  dans  un  genre  d'ornementation 
qui  rappeDe  de  près  les  poteries  grecques  primitives.  Quiconque  aura  vu  des  vas?~ 
péruviens  sera  frappé  de  leur  ressemblance  avec  la  céramique  chypriote. 

Dans  le  chapitre  sur  l'influence  orientale  l'auteur  se  trouve  beaucoup  plus  à 
l'aise  :  il  insiste  avec  raison  sur  limitation  visible  des  beaux  tissus  orientaux, 
chargés  de  broderies  et  de  zones  d'animaux,  que  répandait  le  commerce  de  Tyr 
dans  tout  le  bassin  de  la  Méditerranée.  Ils  ont  servi  de  modèles,  à  partir  du 
vnç  siècle,  aux  peintres  de  Rhodes,  de  Milo,  de  Théra,  de  Corinthe,  dont  le 
pinceau  prodigue  les  rinceaux,  les  palmeltes  et  les  rosaces,  en  tons  d'une  écla- 
tante polychromie  (fig.  4).  M.  Rayet  maintient  avec  ses  prédécesseurs,  Lenormant. 
de  Witte,  Longpérier,  l'existence  de  fabriques  corinthiennes  installées  au  cœur 
même  de  l'Italie  et  façonnant  sur  place  leurs  produits.  La  jeune  école  archéo- 
logique d'Allemagne  admet  plutôt  les  exportations  par  grandes  masses  de  la 
Grèce  même. 

Introduite  par  des  essais  timides  et  fort  gauches  dans  la  céramique  du  vu;  siècle. 
la  figure  humaine  se  développe  avec  abondance  et  sûreté  pendant  toute  la  durée 
du  vt.  L'unification  des  styles  se  fait  dans  la  fabrique  athénienne  qui  englobe  et 
finalement  supplante  toutes  ses  rivales,  au  v* siècle.  L'auteur  passe  en  revue  les  prin- 
cipaux spécimens  sortis  des  ateliers  attiques.  en  insistant  sur  les  va-cs  signés  de 
noms  d'arti-    ■  .        ;  =  placées  en  tète  et  en  fin  d'article;.  Comme 

l'a  fait  remarquer  M.  Collignon  dans  une  note  placée  à  la  fin  du  volume,  il  n'y  aurait 
faire  dans  ces  chapitres  que  sur  la  chronologie  adoptée  ;  elle  donne 
ates  trop  basses  de  40  à  30  ans.  M.  Hayçt  n'avait  pas  pu  faire 
son  profit  des  grande;  découvertes  qui  ont  eu  lieu  sur  l'Acropole  d'Athènes,  de 
t  qui  ont  contribué  à  renouveler  entièrement  nos  connaissances  sur 
l'époque  des  principaux  peintres  ait.  •  q  doit  signaler  l'intuition  très 

fine  qu'il  a  eue  des  rapports  à  établir  entre  les  noms  d'éphèbes  inscrits  ?ur  un 
certain  nombre  de  vases  et  les  noms  de  personnages  historiquement  connus.  Il  y 
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avail  là  en  germe  (p.  104  cl  118)  l'idée  qui  a  été  si  heureusement  développée  par 
M.  Studniczka  dans  an  article  du  Jahrbuch  de  l'Institut  allemand  (1887,  p.  I59i 

suiv.)  et  qui  est  d'une  liante  importance  pour  la  faron  de  dater  ces  monuments. 

M.  Gollignon  a  recueilli  pieusement  la  succession  de  son  ami  el  • 
son  zèle  dévoué  que  l'ouvrage,  interrompu  au  nv«  chapitre,  a  pu  être  achevé. 


CliYTR.V    TROUVÉE    X    CURIOU. 
^Musée  de  New- York.) 


Bien  qu'il  soit  resté  entièrement  libre  de  son  plan  et  qu'il  ait  simplement  utilise 
les  gravures  déjà  laites,  on  ne  sent  pas  de  transition  trop  brusque  entre  les  deux 
parties  de  l'ouvrage.  Le  style,  plus  mesuré  et  plus  sobre,  moins  à  l'emporte-pièce, 
garde  une  grâce  descriptive  qui  montre,  chez  deux  esprits  de  tempérament  très 
différent,  la  même  émotion  esthétique  en  l'ace  des  chefs-d'œuvre  grecs.  La  matière 
qui  lui  restait  à  traiter  était  de  beaucoup  la  plus  ingrate.  En  dehors  des  plaques 
peintes  et  des  beaux  vases  à  fond  blanc  du  v°  siècle,  il  n'avait  plus  ;\  montrer 
que  la  décadence  de  l'art  céramique,  région  peu  explorée  par  les  archéologues 
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modernes  et  où  la  chronologie,  les  divisions  par  style  et  par  région,  les  différences 
de  tchnique  sont  encore  très  mal  déterminées.  M.  Collignon  aura  le  premier  tracé 
un  cadre  général  dans  lequel  chaque  classe  de  poteries  vient  prendre  rang  à  sa 
place  et  à  sa  date.  Ce  n'est  pas  un  mince  mérite  que  d'avoir  introduit  de  l'ordre 
et  de  la  clarté  dans  une  période  où  l'unité  d'origine  et  de  style  disparait  pour  faire 
place  à  la  fantaisie,  où  les  richesses  de  reliefs  et  de  dorures,  les  complications 


ACHILLE     BANDANT     LE    URAS     DE    l'ATROCLE. 

(Intérieur  d'une  coupe  de  Sosias.  —  Musée  de  Berlin. > 


d'arabesques  et  de  rinceaux  essayent  de  rendre  un  attrait  de  nouveauté  à  une 
fabrication  qui  ressent  les  premières  atteintes  d'une  décadence  irrémédiable 
(fig.  7).  M.  Collignon  montre  très  bien  que  cette  décadence  est  due  au  contre-coup 
des  graves  événenemenls  politiques  dont  l'Attique  est  le  théâtre  :  la  floraison  des 
arts  industriels  est  liée  à  la  fortune  politique  et  à  la  prospérité  financière  de  l'État. 
La  désastreuse  expédition  de  Sicile  et  la  prise  d'Athènes  ont  porté  les  premiers 
coups  à  l'industrie  céramique  en  fermant  aux  fabricants  leur  principal  débouché, 
la  Sicile  et  l'Italie.  Ils  s'ingénient  alors  à  reporter  leur  commerce  du  côté  de  la 
Cyrénaïque  et  de  la  Crimée.  Mais  les  événements  se  précipitent.  Les  guerres  des 
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successeurs  d'Alexandre  el  la  prise  d'Athènes  par  I).>m<-( ihis  l'oliorcéte  emportent 
au  m0  siècle,  dans  une  dernière  tourmente,  les  espérances  des  fabricants  grecs 
qui  renoncent  à  la  lutte. 

Leurs  anciens  clients  d'Italie,  les  Apuliens,  les  Campaniens  et  les  Lucaniens, 
qui  ont  appris  à  se  passer  d'eux  et  à  contrefaire  leurs  produits,  recueillent  alors 


^  o   t  n  n  \  />■ 


iTHtNA     ET     POSÉIDON. 

(Peinture  d'une  amphore  d'Amasis.  —  Cabinet  des  médaille 


une  succession  enviée.  Mais  leur  génie  est  insuffisant  et  eux-mêmes  voient  bientôt 
leurs. efforts  paralysés  par  le  désordre  où  la  seconde  guerre  Punique  jette  l'Italie 
entière.  La  peinture  de  vases  est  morte  ;  la  place  reste  libre  pour  la  céramique 
romaine  à  reliefs.  Ce  qui  permet  à  M.  Collignon  de  faire  justice  d'un  très  ancien 
préjugé,  passé  à  l'état  de  formule  dans  la  plupart  des  ouvrages  traitant  de  la 
céramique  :  c'est  que  le  séuatus-consulte  de  l'an  180.  en  interdisant  les  Bacchanales. 
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aurait  causé  un  arrêt  soudain  dans  la  fabrication  des  vases  peints.  A  cette  époque, 
dit  très  bien  l'auteur,  «  la  peinture  de  vases  à  figures  rouges  n'existait  plus  ». 

On  voit  par  ces  brèves  indications  que  faire  l'histoire  des  vases  peints,  c'est 
encore  faire  de  l'histoire  générale.  Mais  c'est  surtout  faire  l'histoire  de  l'art.  On 
se  rend  compte  des  procédés  familiers  aux  peintres,  de  leur  condition  sociale,  de 
leur  rôle  d'imagiers  dans  la  société  grecque  :  esprits  inventifs  et  chercheurs  qui, 
dans  un  métier,  gardent  des  qualités  d'indépendance  et  d'originalité  artistique, 
s'inspirant  de  tout  le  monde  et  ne  copiant  personne,  ne  consentant  même  pas  à  se 
répéter  eux-mêmes.  C'est  le  domaine  de  la  libre  invention,  de  l'imagination 
toujours  en  éveil,  dont  l'inépuisable  fécondité  touche  presque  au  génie.  Souhaitons 
que  ce  nouveau  et  excellent  livre  fasse  enfin  pénétrer  dans  le  public  le  goût  et 
l'intelligence  de  ces  précieux  monuments. 

E.    POTTIER. 


m. 


Catalogue  du  Musée  national  de  Stockholm,  par  Georges  Goethe.  —  Cicérone 
de  la  Pinacothèque  de  Munich,  par  Georges  Hirth  et  Rich.  Mcther. — L'Art 
pratique,  par  Georges  Hirth. 


armi  les  ouvrages  que  nous  recevons  de  l'étranger,  il  en 
est  peu  qui  nous  intéressent  à  plus  juste  titre  que  les  nou- 
veaux catalogues  des  musées.  Le  mouvement  scientifique 
qui  a  renouvelé  la  critique  d'art  s'est  étendu  à  toute  l'Eu- 
rope et  a  porté  principalement  son  effort,  en  ces  derniers 
temps,  sur  la  mise  en  valeur  des  grandes  collections 
publiques.  Le  Louvre  qui,  il  y  a  quelque  vingt  ans.  tenait 
la  tète,  est,  nous  le  constatons  avec  mélancolie,  absolument 
distancé  par  des  musées  plus  jeunes  et  de  bien  moindre  importance;  l'Italie  seule 
est  moins  avancée  que  nous.  L'émulation  semble  universelle:  elle  a  gagné  les 
régions  les  plus  lointaines.  On  connaît  les  récents  et  magnifiques  catalogues  des 
Musées  de  Vienne,  de  Dresde,  de  Berlin,  de  Brunswick,  de  Cassel,  de  Bruxelles,  de 
Londres.  Notre  collaborateur  M.  Emile  Michel  parlait  hier  encore,  ici  même,  du 
remarquable  catalogue  du  Musée  d'Amsterdam,  rédigé  par  M.  Bredius. 

Aujourd'hui  la  bonne  parole  nous  arrive  du  Nord.  M.  Georges  Gœthe  nous 
adresse  le  catalogue,  qu'il  vient  de  publier,  des  peintures  du  Musée  de  Stockholm. 
L'œuvre  est  digne  des  plus  vifs  éloges  :  format  maniable,  rigueur  et  concision  des 
renseignements  historiques,  critiques  et  biographiques,  fac-similés  scrupuleuse- 
ment exacts  des  signatures,  dates,  marques  et  monogrammes,  notices  prélimi- 
naires, rien  ne  manque  a  ce  petit  volume,  que  de  bonnes  traductions  en  allemand, 
en  anglais  et  en  français,  pour  en  faire  un  irréprochable  instrument  de  travail. 
Ces  fac-similés  ont  d'autant  plus  d'intérêt  que  la  plupart  des  tableaux  du  Musée 
de  Stokholm  appartiennent  à  l'École  hollandaise;  un  certain  nombre  sont  de 
maîtres  peu  connus,  dont  les  productions  signées  et  datées  sont  rares  dans  nos 
musées.  Tous  ces  fac-similés  sont  exécutés  à  la  perfection.  Quand  donc  notre 
Louvre,  au  moins  pour  les  Pays-Bas,  sera-t-il  doté  d'un  semblable  répertoire? 
Nous  supplions  M.  Georges  Lafenestre  et  ses  jeunes  et  actifs  collaborateurs,  d'exau- 
cer le  plus  tôt  qu'il  sera  possible  ce  vœu  bien  modeste,  mais  bien  légitime  des 
travailleurs. 
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A  côté  de  ces  catalogues  scientifiques,  qui  demandent,  pour  être  menés  à  bien, 
de  longs  et  patients  efforts,  beaucoup  de  goût  et  d'érudition,  on  peut,  on  doit 
même,  mettre  à  la  portée  de  la  plus  grande  masse  des  visiteurs  de  petits  cata- 
logues abrégés,  des  mémentos  portatifs,  comme  ceux  que  la  National  Gallery,  de 
Londres,  a  mis  à  la  disposition  du  public. 

MM.  G.  Hirth  et  R.  Muther  viennent  précisément  de  publier  un  excellent 
Cicérone  illustré  de  la  Vieille  Pinacothèque  de  Munich.  L'importance  de  cet  admi- 
rable Musée  rend  d'autant  plus  utile  un  petit  manuel  de  cette  nature  :  il  ne  coûte 
d'ailleurs  que  trois  marks.  L'exemple  est  à  suivre  et  rencontrerait  chez  nous,  nous 
n'en  doutons  pas,  le  plus  chaleureux  accueil.  Th.  Pelloquet  avait  rédigé  naguère 
un  Guide  au  Musée  du  Louvre;  mais  la  tentative,  assurément  fort  honorable, 
n'avait  pas  été  servie  par  une  érudition  et  une  expérience  critique  suffisantes. 

M.  Georges  Hirth  est,  d'ailleurs,  un  des  éditeurs  les  plus  actifs  de  l'Allemagne  : 
on  lui  doit  un  grand  nombre  de  publications  relatives  à  l'art.  Signalons  seulement 
la  plus  récente,  quoique  la  Chronique  en  ait  fait  mention,  il  y  a  quelques  mois  : 
c'est,  comme  L'Art  pour  tous  publié  chez  nous  par  la  librairie  Morel,  un  recueil 
de  documents  choisis  parmi  les  ouvrages  de  toute  nature  que  leur  valeur  décora- 
tive a  rendus  célèbres.  L'Art  pratique  parait  en  livraisons  contenant  chacune 
douze  planches  bien  gravées.  Nous  constatons  avec  plaisir  que  notre  art  français 
y  lient  une  grande  place  et  que  l'Extrême-Orient  n'y  est  pas  oublié. 

L.  G. 


Le  Rédacteur  en  chef,  gérant  :  LOUIS  G0NSE. 


SCEAUX.     —     IU  P.    CHAR  AIRE     ET     FILS. 


LES 

VAN    DE    VELDE 

(quatrième     et     dernier  article1. 


IV. 


ADRIEN    VAN    DE    VELDE. 


Adrien,  le  plus  jeune  des  fils  de  Willem 
le  Vieux,  celui  qui  devait  être  la  dernière 
et  la  plus  haute  illustration  de  la  famille, 
était  né  à  Amsterdam  en  1635  ou  1G3G.  Dans 
la  maison  paternelle,  comme  chez  ses  pro- 
ches, il  ne  trouvait  autour  de  lui  que  des 
peintres  et  il  semble  vraiment  qu'avec  les 
aptitudes  d'une  vocation  héréditaire  il  al- 
lait en  quelque  sorte  réunir  et  concentrer 
en  lui  les  qualités  les  plus  précieuses  de  la 
longue  suite  d'artistes  qu'il  comptait  parmi 
les  siens.  Son  frère  et  ses  oncles  encoura- 

I.  Voyez  Gazelle  des  Beaux-Arts,  2e  période. 
t.  XXXVII,  p.  177,  397  et  490. 
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gèrent  sans  doute  ses  premiers  essais  et  l'on  s'accorde  à  dire  que  sa 
précocité  fut  extrême  '.  A  l'école,  ses  cahiers  et  ses  livres  de  classe 
étaient  couverts  par  lui  de  croquis  et  l'on  rapporte  qu'il  avait  peint 
sur  les  panneaux  de  son  lit,  avec  les  couleurs  de  son  frère  Willem, 
une  Laitière,  que  l'on  conserva  pendant  assez  longtemps.  Son  père, 
absorbé  par  la  charge  que  lui  avait  confiée  l'amirauté  et  ne  pouvant 
par  conséquent  pas  plus  s'occuper  de  lui  qu'il  ne  l'avait  fait  de  son 
frère,  le  mit  en  apprentissage  à  Harlem,  chez  Jan  Wynants,  qui  jouis- 
sait alors  d'une  assez  grande  célébrité.  Peut-être  Adrien*  avait-il  déjà 
reçu  à  Amsterdam  les  leçons  de  quelque  autre  peintre,  car  il  était  dès 
lors  assez  habile  dans  son  art  pour  que,  à  la  vue  des  études  qu'il 
avait  apportées  avec  lui,  la  femme  de  Wynants  prédit  à  son  mari 
que  «  ce  disciple  aurait  bientôt  dépassé  son  maître  ».  Cependant, 
loin  de  concevoir  contre  lui  aucune  jalousie,  ce  dernier  se  montra 
toujours  heureux  de  ses  progrès  et  ne  cessa  pas  d'entretenir  avec  son 
élève  des  relations  qui  devaient  durer  jusqu'à  la  mort  d'Adrien. 
Nous  verrons  plus  tard  qu'il  trouva,  d'ailleurs,  en  lui  le  collabora- 
teur le  plus  précieux. 

Wynants  a  exercé  une  influence  considérable  sur  le  développe- 
ment du  paysage  dans  l'Ecole  de  Harlem.  Après  Esaïas  Van  de  Velde 
et  Pieter  Molyn,  et  à  côté  de  Van'Goyen,  qui  s'appliquaient  surtout 
à  rendre  les  aspects  des  cours  d'eau,  les  vastes  horizons  des  plaines 
ou  de  la  mer,  Wynants  s'était  senti  attiré  de  préférence  par  la  cam- 
pagne et  les  bois.  Avec  plus  de  conscience  et  de  vérité  qu'on  n'avait 
fait  jusque-là,  il  avait  étudié  et  reproduit  fidèlement,  dans  la  diversité 
de  leurs  essences,  les  plantes  ou  les  arbres  qu'il  introduisait  dans  ses 
tableaux.  Sans  doute  ces  détails  pittoresques  y  apparaissent  un  peu 
isolés;  ils  ne  font  point  assez  corps  avec  le  paysage  et  semblent 
comme  rapportés  après  coup.  Tantôt  c'est  ce  grand  hêtre  mort, 
décharné  et  rugueux,  dont  l'artiste  a  tant  abusé,  qui  étale  au  centre 
de  ses  compositions  son  tronc  blanchâtre,  tout  couvert  de  cicatrices; 
tantôt  des  végétations  au  large  feuillage,  groupées  d'une  façon  un 
peu  arbitraire,  garnissent  ses  premiers  plans,  sans  que  leur  présence 
y  soit  suffisamment  motivée.  Malgré  la  gaucherie  ou  le  peu  d'à-propos 

•1.  Cetle  précocité,  cependant,  ne  fut  pas  telle  qu'on  le  croyait  autrefois,  alors 
que  1639  était  la  date  acceptée  pour  la  naissance  d'Adrien.  C'est  la  publication 
faite  par  M.  H.  Havard  de  l'acte  de  mariage  du  peintre,  qui  a  permis  de  connaître 
approximativement  celte  date  de  naissance.  Les  heureuses  recherches  de  M.  Havard 
dans  les  archives  hollandaises  nous  ont  d'ailleurs  valu  plusieurs  autres  informa- 
tions exactes  concernant  les  Van  de  Velde. 
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de  ces  détails,  le  soin  avec  lequel  ils  sont  exécutés  et  l'étude  qu'ils 
supposent  étaient  à  ce  moment  une  nouveauté.  Les  successeurs  de 
Wynants,  J.  Ruysdael  surtout,  allaient  bientôt,  avec  plus  d'art  ei  de 
discrétion,  tirer  parti  de  ces  éléments  pittoresques  qui,  plus  sobre- 
ment employés,  ajoutèrent  aux  ressources  dont  disposait  déjà  le 
paysage  de  nouveaux  moyens  d'expression.  À  raison  de  sa  longue 
existence,  Wynants,  du  reste,  profita  lui-même  des  progrès  qui 
s'accomplirent  pendant  sa  vie,  et  dans  ses  dernières  compositions,  à 
la  fois  plus  largement  exécutées  et  moins  encombrées  de  détails,  il  a 
mis  aussi  plus  de  poésie,  notamment  dans  les  grands  paysages  de 
Munich  :  le  Matin  et  le  Soir,  ou  dans  ces  Dunes  :  —  celles  de  la  Natio- 
nal Gallery  (nos  884  et  973)  et  de  l'Ermitage  (n°  116),  par  exemple, 
—  dont  il  a  si  bien  exprimé  la  mélancolie  et  la  solitude. 

Adrien  était  donc  à  bonne  école  chez  un  pareil  maitre.  Il  rencon- 
trait d'ailleurs  dans  son  atelier  un  ancien  élève  de  Wynants, 
Philippe  Wouwerman,  plus  âgé  que  lui  de  seize  ou  dix-sept  ans, 
mais  avec  lequel  il  s'était  bientôt  très  étroitement  lié.  Comme  Van 
de  Velde,  et  plus  encore  que  lui,  Wouwerman  devait  tenir  de  leur 
maître  commun  sa  manière  de  peindre,  cette  façon  d'étendre  et  de 
manier  la  pâte,  cette  touche  moelleuse  et  fondue  qui,  malgré  la  dis- 
tinction de  son  talent,  ne  laisse  pas  de  donner  quelque  monotonie  à 
l'aspect  de  ses  tableaux.  L'âge  et  l'habileté  déjà  acquise  par  Wouwer- 
man lui  assuraient  un  ascendant  légitime  sur  son  jeune  compagnon 
qui  devint  en  quelque  sorte  aussi  son  élève.  A  son  exemple,  au  lieu 
de  se  borner  comme  Wynants  au  seul  paysage,  Adrien,  curieux  de 
s'instruire,  étendit  le  champ  de  ses  études.  Très  épris  de  la  nature, 
il  ne  se  lassait  pas  de  la  consulter  et  dans  ces  belles  campagnes  des 
environs  de  Harlem,  bien  des  sujets  divers  le  sollicitaient.  La  mer  et 
ses  plages,  les  cours  d'eau  ombragés  de  frênes  ou  de  saules,  les  dunes 
désertes,  les  prairies  ou  les  bois  séculaires,  les  fermes  et  les  villages 
avec  leur  population  de  paysans,  de  pâtres  ou  de  matelots,  le  bétail 
varié  qui  anime  ces  plaines  immenses,  tous  ces  sujets  d'étude  il  les 
avait  sous  la  main.  Tous  le  tentaient  également  et,  avec  une  sincérité 
pareille,  il  les  abordait  tour  à  tour.  Travailleur  infatigable,  il  ne 
cessait  pas  de  profiter  des  ressources  inépuisables  que  ce  milieu 
privilégié  lui  offrait  pour  accroître  et  fortifier  son  talent. 

On  serait  en  droit  de  penser  qu'avec  un  amour  aussi  vif  pour  la 
nature,  la  carrière  du  peintre  fut  dès  ses  débuts  nettement  tracée  et 
qu'il  n'eut  aucune  incertitude  sur  la  direction  qu'il  devait  suivre.  Il 
semble  cependant  qu'il  ait  pendant  quelque  temps  cherché  sa  voie. 
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Houbraken  nous  apprend,  en  effet,  qu'il  avait  commencé  par  peindre 
des  tableaux  religieux,  une  Déposition  de  croix  pour  l'église  Romaine 
d'Amsterdam  et  un  autre  tableau  du  même  genre  pour  l'église  de 
l'Appelmarckt.  Nous  relevons  encore  dans  son  œuvre  d'autres 
épisodes  également  inspirés  par  les  Livres  saints  :  la  Sainte  Famille 
dans  un  bac,  chez  M.  Perkins  ',  Y  Annonciation  de  la  Vierge,  une  Agonie 
du  Christ,  un  Saint  Jérôme  dans  le  désert,  etc.  Le  choix  et  le  nombre  de 
ces  compositions  indiquent  chez  l'artiste  des  préoccupations  d'un 
ordre  particulier  et  confirment  un  fait  assez  imprévu  qui.  d'autre  part, 
nous  est  révélé  par  des  documents  irrécusables,  c'est  qu'Adrien 
n'avait  pas  conservé  la  religion  de  sa  famille  et  qu'il  s'était  fait 
catholique.  D'après  les  notes  biographiques  recueillies  sur  lui  et  que 
nous  trouvons  consignées  dans  la  publication  du  regretté  M.  de 
Vries  -,  nous  voyons,  en  effet,  que  le  baptême  des  enfants  d'Adrien 
Van  de  Velde,  ainsi  que  l'inhumation  de  ceux  qu'il  perdit  en  bas 
âge  et  la  sienne  propre,  ont  eu  lieu  dans  des  églises,  des  chapelles  ou 
des  cimetières  consacrés  au  culte  catholique. 

Plusieurs  ouvrages  d'Adrien  ou  certains  détails  des  fabriques  in- 
troduites par  lui  dans  quelques-uns  de  ses  tableaux,  de  ses  dessins  ou 
de  ses  eaux-fortes,  pourraient  aussi  nous  faire  croire  qu"il  est  allé 
en  Italie.  Mais  outre  qu'aucun  de  ses  biographes  ne  mentionne  un 
pareil  voyage,  il  nous  parait  que  ces  motifs  empruntés  à  la  nature 
italienne  restent  toujours  chez  lui  assez  vagues,  assez  indéterminés 
pour  qu'on  n'y  voie,  en  somme,  qu'un  tribut  payé  à  la  mode  de  cette 
époque.  C'est  dans  ce  même  courant  d'idées  que  l'on  peut  également 
constater  chez  lui  la  trace  de  certaines  préoccupations  académiques; 
par  exemple  ce  goût  qu'il  partage  avec  la  plupart  de  ses  contem- 
porains, pour  les  ruines,  pour  les  sujets  bibliques,  comme  dans 
le  grand  tableau  de  l'Émigration  de  Jacob  (aujourd'hui  chez  sir 
Richard  Wallace),  où  l'on  ne  compte  pas  moins  de  vingt-cinq  figures 
et  d'innombrables  animaux,  ou  pour  les  sujets  mythologiques,  comme 
dans  le  Mercure  et  Argus  qui  appartient  à  M.  Dutuit.  Mais  si  prisées 
que  soient  ces  œuvres,  si  haut  qu'elles  soient  cotées,  ce  n'est  pas  là,  à 
notre  avis,  le  meilleur  du  talent  d'Adrien.  Il  aimait  trop  la  nature, 
il  avait  trop  besoin  de  chercher  et  de  prendre  en  elle  son  appui  pour 
s'accommoder  souvent  de  pareilles  données.  Si  avec  la  souplesse  de 
son  tempérament  et  la  facilité  de  son  pinceau,  il  s'en  tire  toujours  à 

•I.  Un  dessin  exécuté  en  vue  de  cette  composition  fait  partie  de  la  collection 
léguée  au  Louvre  par  M.  Mis  de  la  Salle. 

2.  Biografische  Anteekeningen.  Binder  frères,  Amsterdam,  [886,  1  vol.  in-4°. 
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son  honneur,  nous  leur  préférons  de  beaucoup,  pour  notre  part, 
sujets  plus  simples  dans  lesquels  il  s'inspire  directement  de  ce  qu'il 
voil  el  trouve  autour  de  lui  ses  modèles.  C'est  alors  qu'il  montre  le 
mieux  tout  ce  qu'il  vaut,  et  si  jusque  dans  ces  simples  sujets  il  lui 
arrive  de  mêler  quelque  idylle,  ce  n'est  point  par  m,  ni 


LE     TAUIULLON     ET     LE     l'ATHE. 

(Fac-similé  d'une  eau-forte  d'Adrien  Van  de  Velde,  1634 


maniérisme.  En  nous  peignant  les  côtés  aimables  de  la  vie  pastorale, 
il  ne  fait  que  suivre  la  pente  de  son  talent  et  de  son  esprit.  C'est 
avec  la  poésie  sans  effort,  mais  non  sans  grâce,  d'un  Théocrite  hollan- 
dais qu'il  nous  représente,  sous  d'épais  ombrages,  des  bergers  et  des 
bergères  devisant  entre  eux  au  bord  des  sources  et  des  ruisseaux,  ou 
se  récréant  à  quelque  musique  champêtre,  pendant  qu'à  côté  d'eux 
leurs  troupeaux  s'abreuvent  à  l'eau  vive. 

Au  surplus,  dans  ces  pastorales  les  personnages  ne  sont  qu'acces- 
soires ;  ils  s'effacent  devant  les  animaux.  L'artiste  connaissait  bien 
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mieux  se  renseigner  à  leur  égard.  Nous  croyons  même  que,  désireux 
de  les  étudier  d'une  manière  plus  complète,  il  en  avait  modelé 
quelques-uns  pour  son  propre  usage.  Nous  avons,  en  effet,  trouvé  au 
cabinet  des  Estampes  de  la  Bibliothèque  Nationale,  dans  un  dossier 
renfermant  des  gravures  par  ou  d'après  Adrien,  trois  photographies 
qui  représentent,  sous  des  aspects  divers,  la  statuette  d'une  vache 
couchée,  une  de  ses  jambes  étendue,  les  trois  autres  repliées  sous  elle. 
L'exécution  est  à  la  fois  large  et  vivante,  la  pose  naïvement  prise, 
reproduite  avec  une  sincérité  parfaite.  Le  socle  rectangulaire  porte, 
sur  deux  de  ses  faces ,  l'inscription  en  caractères  hollandais  : 
«  Adriaan  van  den  Yelde  fecit  1659.  »  On  comprend  de  quels  secours 
devaient  être  ces  petits  modèles  non  seulement  pour  le  peintre  lui- 
même,  mais  pour  ses  confrères  qui  pouvaient  ainsi,  en  les  dispo- 
sant et  les  éclairant  à  leur  gré,  les  introduire  dans  leurs  compositions, 
et  il  est  intéressant  de  constater,  déjà  à  cette  époque,  l'emploi  d'un 
procédé  de  travail  qui  s'est  continué  jusqu'à  nos  jours  ' . 

Si  dans  le  dessin  de  ses  animaux  Tan  de  Telde  n'atteint  pas  la 
précision  scrupuleuse  et  savante  de  Paul  Potter,  il  a  certainement, 
avec  une  sincérité  égale,  plus  d'abandon,  plus  d'aisance,  un  sentiment 
de  la  vie  sinon  aussi  pénétrant,  du  moins  plus  riche  et  plus  varié. 
Avec  les  chèvres,  les  moutons  et  les  vaches  qu'il  excelle  à  grouper, 
il  sait  peindre  tout  ce  qui  vit,  donner  à  chaque  bête  sa  plrysionoinie. 
C'est  un  don  chez  lui  que  cette  facilité  avec  laquelle  il  saisit  les  allures 
caractéristiques  de  l'animal  agissant  ou  au  repos;  mais  il  a  singuliè- 
rement développé  ce  don  par  l'étude  et  il  n'a  jamais  cessé  d'entretenir 
ainsi  et  de  renouveler  son  talent.  Les  nombreux  croquis  faits  par  lui, 
à  la  pierre  noire  ou  à  la  sanguine,  en  face  de  la  nature,  sont  charmants 
d'élégance.  La  décision,  l'entrain,  l'étonnante  sûreté  qu'il  y  montre, 
les  font  reconnaître  entre  tous.  On  y  sent  l'artiste  amoureux  de  la 
réalité,  habile  à  démêler  ses  traits  essentiels  et  significatifs. 

Ce  charme  de  grâce  et  d"aisance  magistrales  nous  le  retrouvons 
dans  les  eaux-fortes  d'Adrien,  surtout  dans  cette  suite  de  dix  pièces 
datées  de  1053  —  il  avait  alors  dix-huit  ans  —  à  1670.  Qui  lui  avait 

i.  M.  Bredius  me  dit  avoir  tu  figurer  dans  d'anciens  catalogues  de  ventes  une 
ou  plusieurs  de  ces  statuettes  d'animaux.  Malgré  mon  désir  d'en  retrouver  la  trace, 
je  n'ai  pu  y  arriver  et  les  recherches  que  M.  Franken  a  bien  voulu  faire  pour  moi 
à  ce  sujet  n'ont  point  abouti.  Le  nom  du  photographe  —  M.  Xaudé  Green  —  est 
bien,  il  est  vrai,  porté  sur  les  épreuves  du  Cabinet  des  Estampes  avec  son  adresse, 
mais  la  rue  même  où  il  habitait  alors  (rue  d'Orléans,  à  Batignolles)  a  maintenant 
disparu. 
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appris  le  métier  de  graveur?  Nous  l'ignorons;  ni  L'oncle  Jan,  ni 
Esaïas  n'étaient  plus  là  pour  le  lui  enseigner;  mais  l'apprentissage 
avait  dû  être  facile,  car  le  travail  chez  lui  n'est  jamais  bien  compliqué, 
il  se  réduit  au  strict  nécessaire  et  la  science  accomplie  du  dessinateur 
en  fait  tous  les  frais.  Dans  ses  eaux-fortes  tout  est  net,  lisible:  Les 
silhouettes  sont  enlevées  avec  une  justesse  parfaite  et  l'efl'et  s'accuse 
très  nettement,  en  quelques  traits.  La  première,  datée  de  1653 
(Bartsch  n°  17),  dénote  encore  quelque  inexpérience  :  la  vache  est  trop 
haute  sur  pattes,  sa  tète  manque  de  vie  et  le  paysage  est  indiqué 
gauchement,  non  sans  quelque  raideur.  Mais  dès  L'année  suivante. 
avec  le  Taurillon  et  le  Paire  (Bartsch  n°  1),  que  nous  reproduisons  ici, 
le  voilà  maître.  Cette  fois  la  correction  est  irréprochable  et,  à  très  peu 
de  frais,  la  planche  est  pleine  de  soleil  et  de  couleur.  Les  animaux  se 
montrent  à  nous  surpris  dans  leurs  poses  familières,  placés  dans 
leur  vrai  milieu,  avec  leurs  bonnes  et  honnêtes  physionomies,  avec 
leur  nonchalance  béate  de  bêtes  libres  et  repues. 

Les  études  peintes  à  l'huile  sont  peut-être  plus  remarquables 
encore.  Au  Musée  de  Rotterdam  le  petit  bœuf  gris  jaunâtre,  signé  et 
daté  de  1658,  est,  comme  souplesse  de  facture  et  comme  jus!  - 
d'intonations,  un  vrai  prodige,  et  avec  sa  tète  intelligente  et  fine  le 
cheval  gris-pommelé  du  Maréchal  ferrant  qui  porte  la  même  date  n'est 
pas  moins  merveilleux.  Cette  année  1658  compte  parmi  les  plus 
fécondes;  elle  marque  la  précoce  maturité  de  l'artiste,  car  à  la 
National  Gallery,  c'est  encore  la  même  date  que  nous  relevons  sur 
deux  autres  tableaux,  excellents  tous  deux  :  l'un,  la  Fer  me.  qui  nous 
ofi're  comme  un  résumé  de  la  vie  rustique,  avec  des  vaches,  une 
femme  occupée  à  les  traire,  des  cochons  qui  se  vautrent  voluptueu- 
sement dans  la  fange,  un  coq  et  des  poulets  picorant  alentour;  et  près 
de  là,  dans  la  Clairière,  un  coin  de  prairie  où  sous  le  ciel  bleu  des 
moutons,  admirablement  dessinés,  broutent  ou  se  reposent  dans 
l'herbe,  tandis  que  le  petit  pâtre  qui  les  garde  dort  étendu  à  l'ombre 
sur  le  gazon.  Enfin,  toujours  à  cette  même  date,  nous  trouvons  au 
Stœdel's-Institut  de  Francfort  un  motif  plus  solitaire  et  plus  sauvage. 
un  Intérieur  de  foret  avec  une  harde  de  cerfs  suivant  un  sentier  qui  les 
conduit  à  une  mare. 

En  pleine  possession  de  ses  moyens,  Adrien  abordera  désormais 
des  tableaux  de  plus  grandes  dimensions  dans  lesquels,  mettant  à 
profit  ses  études,  il  saura  grouper  animaux  et  personnages,  avec  une 
facilité  de  composition  tout  à  fait  remarquable.  Parmi  ces  sujets 
purement  champêtres  nous  signalerons  comme  les  plus  importants  : 
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Les  Vaches  dans  un  bois  chez  lord  Overstone.  le  Troupeau  retournant  au 
village  1600  de  la  Pinacothèque,  et  la  Matinée  d'été  du  Musée  de 
Berlin  dont  nous  donnons  ici  une  reproduction.  Dans  ce  dernier 
tableau  la  couleur  est  d'une  harmonie  délicieuse.  Cette  prairie  encore 
humide  de  rosée,  dans  laquelle  des  moutons  et  des  chevaux  paissent 
en  liberté,  cet  horizon  tranquille  et  bas  sur  lequel  les  toits  de  quelques 
habitations  entourées  d'un  bouquet  d'arbres  détachent  nettement  leur 
silhouette,  ces  eaux  dont  le  miroir  immobile  reflète  un  ciel  tiède  et 
limpide,  tout  ce  simple  paysage,  si  franchement  hollarfdais,  vous 
pénètre  peu  à  peu  de  sa  douce  et  intime  poésie,  de  sa  bienfaisante 
sérénité. 

Mais  Van  de  Telde  ne  s'intéresse  pas  seulement  à  la  vie  pastorale. 
Ses  instincts  naturels  de  goût  et  d'élégance  devaient  faire  de  lui  le 
peintre  des  existences  patriciennes  et  de  leurs  divertissements.  A 
cote  des  campagnards  et  des  patres,  il  s'est  plu  à  représenter  des  per- 
sonnages appartenant  à  la  haute  société,  des  châtelains  avec  leurs 
fines  montures,  et  leurs  meutes  nombreuses.  11  nous  montre  leurs 
promenades  en  carrosse,  leurs  exercices  au  manège,  leurs  brillantes 
chevauchées  à  travers  la  campagne  et  leurs  courses  rapides  en  pleine 
foret.  Dans  les  œuvres  de  notre  artiste  on  se  fait  de  l'aristocratie 
hollandaise  et  de  son  goût  une  opinion  un  peu  plus  flatteuse  que  celle 
dont  les  tableaux  de  Cuyp  peuvent  donner  l'idée.  Ces  cavaliers  rus- 
tauds, massifs,  engoncés  et  raides  sur  leurs  lourdes  et  disgracieuses 
montures,  avec  leurs  afiublements  singuliers,  leurs  broderies,  leurs 
panaches  et  leurs  cimeterres,  tels  que  les  a  peints  le  maitre  de  Dor- 
drecht,  manquent  complètement  de  grâce  et  sentent  un  peu  le  traves- 
tissement. Les  beaux  seigneurs  et  les  jeunes  écuyères  de  Tan  de  Telde 
sont  mieux  en  selle,  plus  pimpants,  plus  alertes  dans  leurs  allures, 
moins  empruntés  dans  leurs  costumes.  On  comprend  donc  qu'Adrien 
ait  eu  la  clientèle  de  ces  nobles  personnages,  que  le  prince  d'Orange 
-  soit  fait  peindre  par  lui  achevai  ou  en  promenade  dans  son  carrosse, 
avec  le  luxe  solide,  mais  sans  faste,  de  ces  beaux  équipages  si  bien 
tenus,  si  complètement  en  rapport  avec  son  rang  et  son  caractère. 

La  souplesse  du  talent  d'Adrien  lui  permet  de  traiter  avec  la 
même  aisance  tous  les  sujets.  Observateur  pénétrant  de  la  nature,  il 
en  traduit  les  aspects  les  plus  différents.  On  rencontre  bien,  il  est 
vrai,  chez  lui  quelques  effets  un  peu  risqués;  dans  le  tableau  du  Ryks- 
Museum.  la  Chaumière,  datée  de  1671 ,  nous  serions  en  droit  de  relever 
des  intonations  qui  sortent  de  l'harmonie  générale,  et  le  Soleil  levant 
du  Louvre  nous  offre  dans  une  moitié  du  ciel  une  coloration  jaunâtre 
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qui  jure  avec  le  bleu  vif  de  l'autre  moitié.  Peut-être  aussi  les  verts 
de  plusieurs  autres  de  ses  tableaux  se  sont-ils  altérés,  ainsi  qu'il  est 
arrivé  assez  fréquemment  dans  les  paysages  de  Paul  Potter  qui  ont 
poussé  au  bleu.  Mais  ces  taches  légères  sont  chez  lui  très  rares  et  le 
plus  souvent,  au  contraire,  il  reste  juste,  vrai,  plein  de  naturel  et 
d'entrain.  Parfois  même  il  a  des  trouvailles  heureuses,  aussi  impré- 
vues qu'originales.  Le  charmant  tableau  la  Chasse  au  cerf,  signé  et 
daté  de  1666,  qui  après  avoir  figuré  à  la  vente  de  la  galerie  Koucheleff 
en  1869,  a  reparu  en  1883  à  la  vente  de  la  collection  Narishkine,  en 
est  un  des  meilleurs  exemples.  Nous  y  pouvons  admirer  une  fois  de 
plus  la  multiplicité  des  aptitudes  de  Van  de  Velde,  le  talent,  l'entrain 
avec  lesquels  il  nous  représente  tout  ce  monde  de  piqueurs,  de  dames 
et  de  cavaliers  qu'on  entrevoit  à  divers  plans,  à  travers  les  arbres  de 
la  forêt,  poursuivant  à  toute  vitesse  la  bête  qui  fuit  devant  eux.  Mais 
à  tous  ces  mérites  l'artiste  ajoute  ici  une  hardiesse  bien  rare  à  cette 
époque  dans  l'École  hollandaise  :  la  forêt  peinte  par  Adrien  est  fran- 
chement verte!  Alors  que  les  paysagistes  ses  contemporains  semblent 
obéir  à  un  mot  d'ordre  pour  éliminer  le  vert  de  leurs  palettes,  alors 
que  Van  Goyen  nous  offre  ce  parti  pris  de  monochromie  qui  donne  un 
si  piquant  attrait  à  ses  ouvrages,  et  que  Ruysdael  lui-même,  pourtant 
si  vrai  dans  son  dessin,  adopte  invariablement  pour  ses  végétations  ces 
bruns  olivâtres  ou  roux  qu'il  a  su  nuancer  si  finement,  Van  de  Velde 
dans  la  naïve  audace  de  son  entière  sincérité  rompt  avec  la  tradition 
pour  ne  se  renseigner  qu'auprès  de  la  nature  seule.  C'est  avec  une 
conscience  et  une  exactitude  qui  ne  devaient  pas  trouver  d'imitateurs 
qu'il  nous  montre  dans  leur  diversité  et  leur  délicatesse,  les  verdures 
printanières  de  cette  forêt  éclairée  par  le  soleil,  les  roseaux,  les  fou- 
gères, les  prêles,  toutes  les  plantes  variées  qui  se  pressent  autour 
d'une  mare  et  le  feuillage  découpé  des  chênes  détachant  sur  l'azur  du 
ciel  leur  fraîche  dentelure.  Non  content  de  dessiner  comme  le  font 
ses  confrères,  Adrien  cette  fois  a  peint  d'après  nature  ;  avec  un  sens 
tout  moderne,  il  a  cherché  le  ton  vrai  et  il  a  su,  en  le  copiant,  rester 
à  la  fois  très  réel  et  très  harmonieux. 

Attentif  aux  incessantes  transformations  que  le  renouvellement 
des  saisons  apporte  dans  l'aspect  de  la  campagne,  Van  de  Velde  s'est 
appliqué  assez  souvent  à  représenter  l'hiver  et  les  distractions  qu'il 
ramène  en  Hollande  alors  que,  sous  la  vive  lumière  d'un  ciel  clair  et 
pur,  une  foule  empressée  s'ébat  gaiement  en  tous  sens  sur  les  canaux 
glacés.  Si,  dans  ces  sortes  de  sujets,  l'artiste  avait  été  devancé  par 
plusieurs  de  ses  compatriotes  —  notamment  par  son  oncle  Esaïas, 
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par  A.  Van  de  Venue,  par  Avercamp  et  Aart  Van  der  Neer —  il  l'em- 
porte de  beaucoup  sur  eux  par  la  justesse  de  L'effet  et  1"  charme  de  la 
facture.  Ses  figures  ne  sont  pas  simplemement,  comme  les  Leurs,  des 
taches  plus  ou  moins  heureuses  semées  çà  et  Là,  avec  des  indications 
de  mouvements  plus  ou  moins  sommaires.  Ces  personnages  detoul  kg 
pris  dans  toutes  les  classes  de  la  société,  sont,  au  contraire,  peints 
avec  un  art  accompli.  Soit  qu'ils  patinent  ou  qu'ils  glissent  sur  la  glace 
portés  par  de  légers  traîneaux,  soit  qu'ils  pèchent,  qu'ils  devisent  ou 
s'amusent  entre  eux  à  une  sorte  de  jeu  de  boules,  fort  à  la  mode 
en  Hollande,  leurs  attitudes  et  leurs  gestes  sont  reproduits  avec 
une  justesse  et  une  vérité  étonnantes.  Quoique  nombreux  ils  n'encom- 
brent pas  le  tableau  et  laissent  bien  l'idée  de  l'espace  qui  s'étend 
autour  d'eux.  Ils  concourent  même  d'une  manière  très  efficace  à 
rendre  plus  saisissante  cette  impression  de  l'espace,  car  tout  en  con- 
servant, sous  la  clarté  du  jour,  une  grande  netteté  jusqu'aux  plans 
les  plus  reculés,  ils  offrent  dans  le  dessin  et  la  couleur  ces  atténua- 
tions graduelles  qu'amène  un  éloignement  croissant.  Ce  tact  exquis  à 
mesurer  les  formes  et  les  distances,  cette  habileté  à  les  rendre  en 
modifiant  d'une  manière  presque  insensible  les  nuances  et  la  touche 
sont  des  qualités  propres  à  Adrien  et  aucun  peintre  ne  les  a  possédées 
à  un  degré  supérieur.  Nous  pouvons  admirer  au  Musée  d'Anvers, 
à  la  National  Gallery  et  à  la  Galerie  de  Dresde,  les  œuvres  les  plus 
saillantes  qu'il  ait  produites  en  ce  genre  —  elles  sont  datées  de  1668 
et  1669  —  et  sans  avoir  leur  importance,  le  petit  Canal  glacé  du  Louvre 
(n°  541),  également  daté  de  1668,  est  un  vrai  bijou. 

Mais  peut-être  ses  Matines  et  ses  Plages  sont-elles  plus  remar- 
quables encore.  A  notre  avis,  c'est  dans  ses  paysages  maritimes  que 
le  maître  a  le  plus  complètement  donné  sa  mesure.  De  bonne  heure 
il  avait  été  attiré  par  la  mer  et  dès  son  séjour  à  Harlem  il  avait  pu 
recueillir  sur  les  plages  et  parmi  les  dunes  qui  avoisinent  cette  ville 
de  nombreuses  études;  mais  les  environs  de  Scheveningue  devaient 
surtout  lui  fournir  des  motifs  ta  son  goût,  ceux  qu'il  a  reproduits  dans 
quelques-unes  de  ses  œuvres  les  plus  célèbres.  Le  tableau  du  Musée 
de  Cassel,  daté  de  1658,  est  le  premier,  croyons-nous,  où  il  ait  Traité 
cette  donnée.  Il  nous  y  montre,  éclairée  par  un  soleil  à  demi  voilé, 
la  dune  avec  les  plaques  d'herbes  sèches  qui  couronnent  ses  pentes, 
dominées  elle-mèmes  par  le  clocher  du  village  et  les  toits  des  cabanes 
des  pêcheurs,  blotties  contre  le  revers  opposé.  Sur  la  plage  qui  s'al- 
longe à  ses  pieds,  à  côté  de  la  flottille  de  bateaux  rangés  sur  le  rivage, 
circulent  des  chariots,  un  carrosse  à  quatre  chevaux,  des  cavaliers  et 
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des  promeneurs.  Des  gamins  barbotent  dans  les  flaques,  des  pécheurs 
étalent  leur  capture  et,  un  peu  à  l'écart,  un  matelot,  campé  sur  ses 
hanches  avec  cette  carrure  propre  aux  marins,  interroge  l'horizon.  A 
droite  tout  l'espace  est  occupé  par  la  mer,  une  mer  d'un  gris  bleuâtre, 
dont  les  flots  gonflés  comme  par  un  dernier  effort,  se  déroulent  har- 
monieusement avant  de  s'épanouir  sur  le  sable  en  une  longue  traînée 
d'argent.  On  reste  confondu  d'admiration  quand  on  songe  que  l'artiste 
avait  à  peine  vingt-trois  ans  lorsqu'il  peignit  ce  bel  ouvrage  où  la 
maturité  du  talent  égale  la  fraîcheur  de  l'impression. 

Adrien  devait  plus  d'une  fois,  par  la  suite,  revenir  à  cette 
donnée  :  dans  un  tableau  qui  fait  partie  de  la  collection  de  la  reine  à 
Buckingham-Palace;  dans  le  chef-d'œuvre  bien  connu,  la  Plage  de 
Scheveningue  de  notre  Louvre,  où  il  a  représenté  le  prince  d'Orange 
dans  son  carrosse  avec  sa  suite  (16C0)  ;  dans  la  Plage  hollandaise  (1665) 
du  Musée  de  la  Haye,  animée  de  matelots,  de  femmes  et  d'enfants 
qui  se  reposent  ou  jouent  dans  le  sable;  enfin  dans  le  délicieux  petit 
panneau  signé  des  initiales  d'Adrien  :  A.  V.  V.,  que  possède  M.  Six  et 
dont  sa  gracieuse  obligeance  nous  permet  de  placer  sous  les  yeux  de 
nos  lecteurs  un  croquis  fait  d'après  l'œuvre  elle-même.  Jamais  Van 
Velde  n'a  mieux  manifesté  la  spontanéité,  l'entrain,  la  sûreté  et 
l'aimable  aisance  de  son  exécution  que  dans  cette  peinture  exquise 
qui  semble  enlevée  en  quelques  instants  en  face  de  la  nature.  On  }r 
sent  comme  le  souffle  pur  de  la  brise  qui  chasse  incessamment  dans 
le  ciel  les  nuées  floconneuses,  courbe  sur  le  sable  les  herbes  pâles  et 
sèches,  soulève  les  flots  écumants  de  la  mer  ou  fait  flotter  les  vête- 
ments des  personnages  qui  du  haut  de  la  dune  contemplent  ce 
spectacle.  La  conservation  parfaite  de  ces  divers  ouvrages,  peints 
comme  au  premier  coup,  atteste  l'excellence  de  la  pratique  d'ailleurs 
très  simple  d'Adrien.  Seule  la  Plage  du  Louvre  fait  exception  et  le 
vernis  jaunâtre  dont  elle  est  couverte,  les  taches  nombreuses  (prove- 
nant d'anciennes  retouches  devenues  très  apparentes)  qui  déparent 
le  ciel,  ne  permettent  guère  de  soupçonner  la  limpidité  et  la  fraîcheur 
de  la  peinture  initiale  et  réclament  un  nettoyage  prudent  qui  lui 
rendrait  tout  son  éclat. 

La  variété  et  le  nombre  même  de  tous  les  tableaux  exécutés  par 
Adrien  pendant  sa  vie,  si  courte  cependant,  attestent  sa  fécondité. 
Smith  dans  le  catalogue  de  son  œuvre  arrive  à  un  total  de  170  à 
180  peintures,  sans  parler  de  ses  dessins  et  de  ses  eaux-fortes.  Mais 
ce  n'est  pas  seulement  à  cet  ensemble  déjà  imposant  de  travaux  que 
s'est  bornée   son  activité  et  ses  collaborations   multiples  avec  les 
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principaux,  paysagistes  de  son  temps  lui  font  une  place  unique  dans 
l'histoire  de  l'École  hollandaise.  De  nombreux  artistes,  en  effet,  ont 
profité  du  talent  d'Adrien  et  pour  apprécier  à  sa  valeur  cette  colla- 
boration, il  suffit  de  la  comparer  à  celle  d'autres  peintres  d'un  talent 
cependant  très  l'éel.  Qu'on  voie,  par  exemple,  dans  la  grande  Forêt 
de  Ruysdael  au  Louvre  (n°  470j,  les  malencontreuses  figures  que 
Berchem  y  a  introduites,  ce  pâtre  italien  à  grand  chapeau  qui,  au 
centre  même  du  tableau,  déclare  sa  flamme  à  une  bergère  rebondie, 
affublée  d'une  jupe  d'un  rouge  éclatant.  La  singularité  de  cet  épisode 
si  peu  justifié  à  cette  place,  la  brutalité  de  ce  rouge  criard  qui  offense 
le  regard  et  tranche  avec  les  colorations  discrètes  de  ce  bel  ouvrage 
dont  il  dénature  l'effet  et  compromet  la  distinction,  ce  sont  là  des 
fautes  dont  le  goût  plus  fin  de  Van  de  Velde  l'a  toujours  préservé. 
Avec  un  tact  exquis  il  sait  quels  personnages  et  quels  animaux  con- 
viennent à  chaque  sujet,  la  dimension  qu'ils  doivent  avoir,  la  place 
où  il  faut  les  mettre,  les  colorations  par  lesquelles  il  faut  les  accom- 
moder à  l'harmonie  générale  ou  les  faire  contraster  avec  elle.  Sur  ce 
point,  son  talent  et  son  sentiment  de  l'à-propos  sont  irréprochables. 
Bien  des  paysagistes  ont  profité  de  la  collaboration  de  Van  de 
Velde  :  Ruysdael,  Hobbema,  Pli.  de  Koninck,  J.  Van  der  Hagen, 
Verboom,  G.  Dubois,  J.  Hackaert  et  F.  Moucheron.  En  même  temps 
que  cette  collaboration  nous  fournit  parfois  le  moj'en  de  dater  leurs 
tableaux  et  de  constater  l'époque  de  la  venue  de  ces  artistes  à 
Amsterdam,  elle  constitue  parfois  aussi,  pour  quelques-uns,  le  prin- 
cipal mérite  de  leurs  œuvres  et  leur  donne  une  valeur  qu'elles 
n'auraient  jamais  eue  par  elles-mêmes.  Mais  plus  que  tous  ceux  que 
nous  venons  de  nommer,  Wynants  et  Van  der  Heyden  ont  trouvé  en 
Van  de  Velde  un  concours  actif  et  efficace.  Pendant  toute  la  vie  de  son 
élève,  Wynants  a  largement  usé  de  son  pinceau.  Plusieurs  de  ses 
tableaux,  encore  plus  richement  étoffés  que  les  autres,  nous  montrent 
leurs  deux  signatures  associées,  le  Paysage  du  Louvre  (n°  580)  et 
celui  de  l'Ermitage  (n°  1111)  par  exemple,  et  nous  ne  comptons  pas 
moins  de  cinquante  œuvres  de  Wynants  auxquelles  Adrien  a  colla- 
boré '.  Pour  Van  der  Heyden  ce  total  monte  à  environ  cent  dix  et 
jamais  association  ne  fut  plus  heureuse  que  celle  des  deux  artistes. 
On  connait  la  correction  absolue  de  Van  der  Heyden,  son  exécution 
d'une  finesse  extrême,  mais  parfois  un  peu  froide  et  sèche  dans  sa 
précision.  Ses  Intérieurs  de  cilles  n'auraient  assurément  pas  tout  leur 

i.  Après  la  mort  do  ses  deux  élèves,  Ad.  Van  de  Velde  et  Ph.   Wouwerman, 
Wynants  dut  recourir  à  l'aide  de  Lingelbach  pour  les  ligures  de  ses  tableaux. 
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prix  sans  les  délicieuses  figures  d'Adrien.  C'est  Van  de  Velde  qui  a 
donné  la  rie  aux  quais,  aux  rues,  aux  places  d'Amsterdam  peints  par 
son  ami,  en  les  animant  de  ses  nombreux  personnages  :  des  paj 
des  flâneurs,  des  bateliers,  des  femmes  se  rendant  au  mardi»'',  des 
gamins  qui  jouent,  des  seigneurs  s'abordant  le  chapeau  à  la  main 
ou  devisant  entre  eux  des  nouvelles  du  jour.  A  travers  tout  ce 
monde  circulent  des  équipages,  de  lourds  camions,  des  chiens  qui 
gambadent,  se  poursuivent  ou  fraternisent  ensemble.  Le  pêle-mêle 
de  cette  foule,  les  costumes  et  les  attitudes  de  ces  petits  personnages 
si  élégamment  tournés  nous  initient  au  mouvement  et  aux  mœurs  de 
la  grande  cité.  Avec  un  tact  remarquable  Adrien  subordonne  toujours 
son  exécution  à  celle  de  son  confrère  et  dans  certains  paysages  micro- 
scopiques peints  par  celui-ci,  notamment  dans  les  deux  Quais  du 
Ryks-Museum  et  clans  le  petit  Paysage  de  la  Galerie  Lacaze  (n°69),  il 
parvient,  tout  en  gardant  plus  de  largeur  dans  son  exécution,  à 
rivaliser  avec  lui  de  fini  minutieux  et  de  perfection.  Dans  un  autre 
petit  tableau,  véritable  bijou  appartenant  à  M.  le  baron  Ed.  de 
Rothschild  et  qui  représente  le  portique  d'une  demeure  seigneuriale, 
Adrien  a  même  su,  avec  un  rare  bonheur,  relever  la  tonalité  un  peu 
froide  de  ces  architectures  en  plaçant  à  gauche,  accoudés  à  une 
balustrade,  deux  petits  pages  vêtus  de  rouge,  d'une  désinvolture  et 
d'une  élégance  tout  à  fait  merveilleuses  '. 

Pour  clore  cette  liste  déjà  assez  longue  des  artistes  avec  lesquels 
Adrien  a  collaboré,  il  convient  d'ajouter  ici  le  nom  de  son  frère 
Willem,  tout  en  faisant  observer  que  cette  collaboration  a  été  assez 
rare.  Soit  plaisir  de  travailler  ensemble  à  un  même  ouvrage,  soit 
que  cette  association  résultât  du  caprice  de  quelque  amateur  qui  en 
avait  exprimé  le  désir,  nous  trouvons  les  deux  frères  unis  à  Van  der 
Heyden  pour  exécuter  le  tableau  du  Louvre,  le  Village  au  bord  d'un 
canal,  dans  lequel  l'un  a  peint  les  figures  et  l'autre  les  bateaux.  Sans 
que  nous  puissions  certifier  qu'on  ne  rencontre  pas  çà  et  là  dans  les 
marines  de  Willem  quelques  personnages  d'Adrien,  on  croit  généra- 
lement que  dans  un  des  plus  charmants  paysages  de  ce  dernier,  la 
Matinéed'été  de  la  Galerie  d'Arenberg,  les  deux  petites  barques  à  voiles 
blanches  et  jaunes  qui  flottent  paisiblement  sur  le  canal  sont  de  la 
main  de  son  frère. 

Aucun  document  ne  nous  renseigne  sur  les  conditions  dans  les- 
quelles Adrien  prêtait  ainsi  son  pinceau  à  d'autres  artistes,  mais  il 

1.  Après  la  mort  d'Adrien,  Van  der  Heyden  recourut  au  pinceau  d'Eglon  Van 
d  t  Neer  pour  animer  ses  tableaux. 
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est  permis  d'affirmer  que  ce  concours  ne  devait  pas  être  gratuit.  On 
ne  s'expliquerait  guère  sans  cela  que  ceux-ci  en  eussent  aussi  large- 
ment profité  et  pris  ainsi,  sans  l'indemniser,  une  si  grande  part  de 
son  temps.  Nous  savons  par  le  journal  du  fils  de  Brueghel  de  Velours 
que  son  père  se  faisait  payer  une  somme  relativement  assez  forte 
pour  les  figures  ou  les  animaux  qu'il  peignait  dans  les  paysages  de 
ses  confrères,  de  Josse  de  Momper  en  particulier.  Il  eût  été  curieux 
de  connaître  le  tarif  des  redevances  qui  ont  pu  être  payées  à  Adrien 
pour  des  travaux  du  même  genre.  Ses  prix  n'étaient  pcobablement 
pas  fort  élevés  et  ceux  qui  recouraient  ainsi  à  son  aide  trouvaient 
un  avantage  évident  à  le  faire  puisqu'ils  la  réclamèrent  si  souvent, 
assurés  que  leurs  œuvres  en  recueillaient  une  plus-value  bien 
supérieure  à  leurs  propres  déboursés. 

Cet  empressement  d'Adrien  à  se  mettre  au  service  de  ses  confrères, 
en  même  temps  qu'il  confirme  ce  que  nous  savions  déjà  de  la  souplesse 
de  son  talent  ' ,  nous  donne  aussi  la  plus  haute  idée  de  sa  bonne  grâce 
et  de  cette  facilité  d'humeur  qui  lui  permettait  d'entretenir  les 
relations  les  plus  fréquentes  et  les  meilleures  avec  des  maîtres  de 
caractère  et  de  mérite  très  différents  et  qui  souvent  lui  étaient  fort 
inférieurs.  Houbraken,  qui  tient  d'un  des  parents  du  peintre  les 
renseignements  qu'il  nous  donne  sur  celui-ci,  nous  le  représente 
comme  un  homme  de  moeurs  très  régulières,  bien  élevé,  extrêmement 
actif  et  toujours  préoccupé  de  son  art.  De  bonne  heure  il  avait  voulu 
fixer  sa  vie  et  se  créer  un  intérieur.  Le  22  février  1657,  assisté  de 
son  père,  chez  lequel  il  avait  demeuré  jusque-là,  non  loin  du  port,  il 
faisait  dresser  par  un  notaire  d'Amsterdam  son  contrat  de  mariage 
avec  une  jeune  fille  de  dix-neuf  ans,  Maria  Ouderkerk,  qu'il  épousait 
le  5  avril  suivant;  il  n'était  âgé  lui-même  que  de  vingt  et  un  ans. 
Les  deux  époux  avaient  d'ailleurs  toute  confiance  l'un  dans  l'autre, 
car  à  la  date  du  13  mai  1659,  ils  se  faisaient  par  testament  une 
mutuelle  donation  de  leur  avoir.  Le  jeune  ménage  avait  eu  plusieurs 

1.  Cette  souplesse  du  talent  de  Van  de  Velde  était  extrême  et  il  acceptait  toutes 
les  tâches  qu'on  lui  proposait.  M.  Franken  me  signale  à  ce  propos  une  gravure  de 
A.  Blotelingh  d'après  un  dessin  d'Adrien  représentant  deux  canons  ornés  des 
armes  de  la  Hollande  et  d'autres  attributs.  Une  inscription  latine  nous  apprend 
que  ces  deux  canons  avaient  été  offerts  aux  États  généraux  par  un  fondeur  de 
Lubcck,  Albert  Bennings,  auquel  ceux-ci  avaient  fait  en  1609  la  commande  de 
•157  autres  pièces.  C'est  avec  celte  gravure  en  main  que  les  commissaires  hollandais 
réclamèrent  en  1815  la  remise  des  deux  canons  en  question  qui  avaient  été  en  1810 
emportés  à  Paris  ;  mais  les  pièces  avaient  déjà  été  prises  par  les  alliés  en  181-4. 
L'une  d'elles  est  conservée  à  Berlin  et  l'autre  à  Vienne. 
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enfants  :  d'abord  un  fils,  Pierre,  baptisé  dans  l'église  de  Moïse  et 
Aaron,  au  début  de  l'année  qui  suivit  le  mariage  (15  janvier  1658); 
puis,  après  avoir  perdu  successivement  deux  enfants  en  bas  âge  (1662 
et  1665),  une  petite  fille  nommée  Sara  leur  était  née  en  mars  1666  et 
enfin,  à  la  suite  de  la  perte  de  cette  enfant  survenue  la  même  année, 
ils  avaient  eu  une  autre  fille,  Aleida,  baptisée  le  17  mai  1667. 

Grâce  à  sa  vie  correcte  et  laborieuse,  Adrien  dont  la  collaboration 
et  les  œuvres  étaient  fort  recherchées  devait  jouir  d'une  honnête 
aisance.  Van  Gool  et  Van  Eynden  disent  cependant  que  malgré  son 
travail  incessant,  il  avait  peine  à  subvenir  à  l'entretien  de  sa  famille 
et  que,  pour  l'aider  à  y  pourvoir,  sa  femme  avait  été  obligée  d'entre- 
prendre un  commerce  de  toile.  Il  nous  semble  qu'un  des  ouvrages 
les  plus  importants  et  les  plus  remarquables  de  l'artiste  contredit 
cette  assertion.  Nous  voulons  parler  de  cet  intéressant  tableau  de  la 
collection  Van  der  Hoop  daté  de  1667,  où  il  s'est  représenté  lui- 
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même  avec  sa  femme,  au  milieu  de  la  campagne,  tous  deux  dans  une 
tenue  d'une  élégante  simplicité.  A  gauche,  une  servante  assise  sur 
un  tronc  d'arbre  renversé,  porte  dans  ses  bras  leur  dernière  fille  et 
le  petit  Pierre,  alors  âgé  d'environ  neuf  ans,  tient  en  laisse  un  bel 
épagneul  blanc  tacheté  de  roux  qui  tire  vers  une  fontaine  pour  y 
boire.  Près  de  là,  au  second  plan,  un  domestique  habillé  de  gris, 
arrange  les  harnais  de  deux  beaux  chevaux  gris-pommelés  attelés 
au  char  à  bancs  découvert  qui  a  amené  nos  promeneurs  en  ce  joli 
coin  où  ils  ont  mis  pied  à  terre.  Par  cette  belle  après-midi  d'automne, 
au  milieu  de  ce  paysage  semé  de  broussailles,  de  bois  et  de  prairies 
parmi  lesquelles  serpente  un  cours  d'eau,  ce  bon  ménage  aime  à  jouir 
avec  les  enfants  de  cet  air  pur  et  de  la  courte  trêve  que  l'artiste 
accorde  à  son  travail  habituel;  à  notre  tour,  nous  aimons  à  reposer 
nos  yeux  sur  cette  image  exquise  d'un  bonheur  si  légitime. 

Cet  équipage,  ces  domestiques,  leur  tenue,  celle  de  leurs  maitres, 
tout,  on  le  voit,  dans  le  tableau  du  Ryks-Museum,  indique  un  état 
de  maison  assez  large,  honorablement  acquis  par  une  production 
incessante.  A  cette  date  de  1667,  Adrien,  aimé  de  ses  confrères  et  dans 
la  pleine  maturité  de  son  talent,  voyait  ses  œuvres  très  appréciées 
du  public.  Il  recevait  des  commandes  des  princes  et  des  amateurs  de 
son  temps.  Mais  cette  vie  qui,  grâce  à  son  travail,  s'annonçait  désor- 
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mais  pour  lui  heureuse  et  facile,  il  n'avait  plus  Longtemps  à  en  jouir 

et,  cinq  ans  après  à  peine,  le  21  janvier  1072,  il  était  inhumé  à 
Amsterdam  dans  la  Nouvelle  Église.  Ses  œuvres  datées  de  1070  et 
même  de  1671  (Musée  d'Amsterdam)  nous  prouvent  que,  jusqu'à  sa 
mort,  il  n'avait  pas  cessé  de  peindre. 

Les  tableaux  d'Adrien  Van  de  Velde  sont  aujourd'hui  dispersés 
et  la  plupart  des  grandes  collections  de  l'Europe  en  possèdent.  Nous 
avons,  au  cours  de  cette  étude,  cité  les  principaux.  Déjà  fort  recher- 
chés de  son  vivant,  leurs  prix  ont  toujours  été  en  augmentant,  sans 
qu'ils  aient  jamais  été  sujets  aux  engouements  ou  aux  dépréciations 
de  la  vogue.  Le  grand  paj^sage  de  l'Émigration  de  Jacob,  vendu  avec 
la  collection  de  la  comtesse  de  Verrue,  fut  payé  3,000  francs  en  1737, 
et  3,000  florins  en  1811.  Acheté  la  même  année  24.000  francs  à  la 
vente  Lebrun,  il  a  été  acquis  au  prix  de  50,000  francs  par  le  marquis 
d'Hertford,  à  la  vente  du  cardinal  Fesch.  La  Chasse  royale,  qui  appar- 
tenait à  Mme  la  baronne  de  Rothschild,  avait  été  vendue  26,850  francs 
à  M.  George,  en  1841  ;  enfin,  M.  Van  der  Hoop  était  devenu  proprié- 
taire de  la  Partie  de  chasse  au  prix  de  24,000  francs,  et,  en  1833,  il 
acquérait  à  Londres,  pour  environ  33,000,  le  beau  tableau  de  V 'Artiste 
avec  sa  famille,  qui  atteindrait  aujourd'hui  en  vente  publique  un 
chiffre  bien  supérieur. 

Quant  aux  dessins  d'Adrien,  ils  avaient,  de  son  vivant  même,  un 
tel  succès,  qu'au  lieu  de  se  borner  à  faire  de  ses  dessins  des  études 
pour  ses  compositions,  il  cherchait  à  en  tirer  parti  et  les  cédait  à  des 
amateurs.  Ces  dessins  sont  généralement  exécutés  à  la  plume,  avec 
quelques  teintes  d'encre  de  Chine  ou  de  bistre  pour  indiquer  les 
valeurs  et  l'effet;  leur  légèreté,  leur  transparence,  la  sûreté  et  l'ai- 
sance avec  lesquelles  ils  sont  faits,  expliquent  assez  la  faveur 
dont  ils  n'ont  pas  cessé  de  jouir.  Assez  récemment  encore,  en  1S58, 
à  la  vente  Van  Cranenburgh  à  Amsterdam,  un  Effet  d'hiver  a  été 
acheté  1,010  florins  pour  le  Musée  Fodor.  Cependant,  nous  préfé- 
rons de  beaucoup  à  ces  compositions  destinées  à  plaire  au  public,  les 
croquis  faits  simplement  par  l'artiste,  à  la  pierre  noire  ou  à  la  san- 
guine, en  face  de  la  nature,  des  personnages,  pâtres  ou  bergères  pris 
sur  le  vif,  ou  des  animaux  saisis  dans  leurs  poses  familières  en  pleine 
campagne.  C'est  là  que  Van  de  Velde  excelle  et  qu'il  manifeste  le 
mieux  son  savoir,  la  spontanéité  et  la  vivacité  de  son  talent. 

A  ce  titre,  la  collection  des  dessins  du  Musée  Fodor  est  particu- 
lièrement intéressante  et  donne  bien  l'idée  de  ses  rares  qualités. 

Mais,  il  est  temps  de  prendre,  avec  Adrien,  congé  de  cette  famille 
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d'artistes  qui  fut  associée  de  si  près  à  l'histoire  même  de  la  peinture 
hollandaise.  Nous  avons  retrouvé  en  lui,  avec  plus  de  souplesse  et 
d'agrément,  l'universalité  qu'avait  son  oncle  Esaïas.  Comme  lui, 
Adrien  sait  tout  faire,  mais  il  a,  de  plus  que  lui,  la  grâce,  le  senti- 
ment exquis  de  l'élégance.  En  tout  il  voit  le  côté  aimable  des  choses. 
Quand  il  peint  l'hiver,  c'est  dans  ses  gaietés  et  jamais,  bien  qu'il  fût 
attiré  par  la  mer,  il  ne  nous  a  montré  ses  menaces  ou  ses  fureurs. 
Les  impressions  violentes  ne  sont  point  son  affaire;  c'est  une  nature 
équilibrée,  épanouie,  heureuse.  Sans  affectation,  sans  manière,  au 
moment  où  déjà  les  subtilités  commencent  à  prévaloir  dans  l'école, 
il  dit  simplement  ce  qu'il  veut  dire  et  il  le  dit  en  rare  perfec- 
tion. Bon  camarade,  modeste,  avenant,  d'humeur  facile,  il  n'est 
guère  de  physionomie  plus  attachante  que  la  sienne,  et  il  n'est  pas 
de  vie  d'artiste  qui  montre  un  accord  plus  complet  entre  le  talent  et 
le  caractère.  Sa  fin  prématurée  prête  à  cette  existence,  remplie  par 
l'amour  de  son  art  et  par  les  affections  les  plus  honnêtes,  je  ne  sais 
quel  charme  touchant  qui  ajoute  encore  à  la  sympathie  qu'il  est  si 
bien  fait  pour  inspirer. 

EMILE    MICHEL. 


LA    RENAISSANCE 


MUSEE   l>E   MERLIN 


(cinquième   article  ■ . J 


V. 

LA    SCULPTURE. 


On  s'est  mis  à  col- 
lectionner les  peintures 
de  la  Renaissance  pres- 
que dès  le  temps  même 
où  elles  ont  été  peintes  ; 
et  vers  le  même  moment 
se  sont  formées  partout 
des  collections  de  sculp- 
ture antique.  C'est  tout 
récemment,  au  con- 
traire, que  l'on  a  eu 
l'idée  de  collectionner 
les  sculptures  de  la  Re- 
naissance. Une  collec- 
tion de  ces  œuvres  s'est 
lentement  formée  au 
Louvre  ,  partant  de 
quelques  rares  morceaux  qui  s'y  trouvaient  depuis  longtemps,  no- 
tamment les  deux  Esclaves  de  Michel-Ange  et  le  bas -relief  de  la 
Vierge,  en  bronze,  de  Donatello,  de  quelques  œuvres  réunies  par 
Napoléon  et  rapportées  par  lui  d'Italie;  enfin  de  diverses  acquisitions 
et  donations  ultérieures.  Le  South  Kensington  Muséum  a  été  plus 


1.  Voy.  Gazette 
p.  197  et  472. 
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heureux  encore  en  profitant  d'une  occasion  qui  l'a  mis  en  possession 
d'une  collection  complète,  très  précieuse  et  très  distinguée,  qui  avait 
été  réunie  par  le  négociant  Gigli  pour  le  compte  de  l'infortuné  mar- 
quis Campana.  Cette  collection  qui  comprend  une  centaine  de  sculp- 
tures de  bronze,  de  marbre,  de  terre  cuite,  etc.,  oeuvres  de  Donatello, 
de  Michel-Ange,  et  de  presque  tous  les  grands  maîtres  italiens,  a  été 
achetée  159,000  francs,  en  1861,  par  le  gouvernement  anglais. 

La  formation  de  la  galerie  de  sculptures  du  Musée  de  Berlin,  alors 
encore  inachevé,  a  eu  pour  point  de  départ  l'acquisition  d'un  petit 
nombre  de  travaux  des  Robbia,  en  1828,  faisant  partie  des  majo- 
liques  de  la  collection  du  consul  Bartholdy.  C'est  en  1842  que  ce 
petit  commencement  devint  une  véritable  collection  ;  Waagen ,  direc- 
teur de  la  galerie  des  tableaux,  acquit  alors  à  Venise,  au  cours  d'un 
voyage  en  Italie  durant  lequel  il  avait  manqué  presque  tous  les 
achats  projetés  de  tableaux,  la  collection  de  l'architecte  Pajaro,  et 
à  Florence  un  certain  nombre  de  bustes  et  de  reliefs  appartenant 
à  divers  particuliers.  Pendant  les  trente  années  suivantes  la  col- 
lection ne  s'est  guère  enrichie  que  de  pièces  recueillies  par  hasard 
et  de  moindre  importance. 

Depuis  une  douzaine  d'années,  nous  avons  pu,  grâce  à  l'appui  de 
l'administration  générale,  du  gouvernement  et  notamment  du  feu  roi 
Frédéric  III,  protecteur  des  Musées,  élargir  notre  collection  d'une 
façon  instructive  et  systématique,  dans  les  sens  les  plus  divers. 
En  1877,  ont  été  achetés  les  bustes  du  palais  Strozzi  de  Florence;  en 
1879,  la  statue  de  Saint  Jean,  de  Michel-Ange,  du  palais  Rosselmini, 
de  Pise,  de  même  que  différents  bustes  venant  des  familles  RuccelaL 
Guadagni,  Pepoli,  etc.  Le  Musée  s'est  aussi  enrichi  d'une  précieuse 
collection  de  plaquettes  et  de  reliefs  en  stuc,  qui  ont  pour  l'histoire 
de  la  plastique  italienne  une  importance  restée  inaperçue,  jusqu'à 
ces  dernières  années.  Aujourd'hui,  le  Musée  de  sculpture  de  Berlin, 
récemment  arrangé,  donne  une  idée  de  toutes  les  époques  et  des 
écoles  principales  de  la  plastique  italienne  au  temps  de  la  Renais- 
sance. Presque  tous  les  maîtres  renommés  s'y  trouvent  représentés 
par  des  travaux  originaux  et  remarquables.  La  collection  a  égale- 
ment, depuis  peu,  un  catalogue  détaillé1  auquel  sont  jointes  des 
reproductions  de  tous  les  ouvrages  exposés. 

J'ai  à  parler  ici  des  œuvres  d'art  de  la  Renaissance.  Aussi  ne 


1.  Verzeichniss  der  Bildwerlce  der  christlichen  Epochein  denKoniglichèn  Museen 
su  Berlin  (1886). 
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puis-je  qu'indiquer  en  passant  les  sculptures  les  plus  remarquables 
antérieures  à  la  Renaissance  que  possède  le  Musée  de  Berlin.  Ces 
pièces  sont  intéressantes  surtout  pour  deux  phases  de  l'art  primitif. 
L'une  comprend  les  oeuvres  de  l'époque  lombardo-romaine,  pour  la 
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(Maître  inconnu  du  xvB  siècle.  —  Musée  de  Berlin.) 


plupart  montrant  des  pièces  ornementales,  avec  un  mélange  parti- 
culier de  formes  chrétiennes,  byzantines,  orientales  et  germaniques. 
Ces  morceaux  proviennent,  pour  la  plus  grande  partie,  de  Venise 
ou  des  environs  de  Venise,  sauf  une  pièce  importante  provenant  de 
Rome,  et  ils  appartiennent  à  la  période  qui  s'étend  du  vne  au 
xne  siècle.  La  collection  des  œuvres  des  Pisani  est  moins  riche,  mais 
elle  est  assez  complète  pour  les  représenter.  Le  Musée  possède  un 
pupitre  deNiccolù  Pisano,  un  autre  de  Giovanni  Pisano,  ainsi  qu'une 
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statuette  de  marbre;  un  vieux  crucifix  peint,  œuvre  pleine  de 
noblesse,  d'Andréa  Pisano  ;  enfin  une  petite  Madone  de  Mino  Pisano, 
fils  d'Andréa.  On  peut  reconnaître  dans  ces  œuvres  caractéris- 
tiques des  principaux  maîtres  du  temps,  le  développement  et  le  pro- 
grès de  la  plastique  italienne,  du  milieu  du  xme  au  milieu  du 
xive  siècle.  De  l'époque  qui  précède  les  Pisani,  le  Musée  possède 
une  grande  statue  de  bois,  récemment  acquise,  la  Vierge  avec  l'Enfant 
du  prêtre  Martin,  datant  de  1199,  œuvre  parfaitement  conservée 
dans  sa  peinture  et  sa  dorure,  et  dont  le  caractère  sérieux  la  rappro- 
che des  peintures  de  Cimabuë;  quant  au  buste  de  marbre  d'une 
princesse  napolitaine,  œuvre  du  xme  siècle,  c'est  un  des  premiers 
efforts  de  l'art  italien  dans  le  sens  du  portrait. 

On  place  aujourd'hui  à  l'entrée  de  la  Renaissance  Jacopo  délia 
Quercia,  et  il  n'est  rien  de  plus  juste.  Jacopo,  antérieur  à  Ghiberti 
et  à  Donatello,  pourrait  revendiquer  ce  rang  en  raison  de  son  âge 
même  :  mais,  en  outre,  il  faut  reconnaître  que  Jacopo  est  plus 
étroitement  lié  que  ses  maîtres  avec  l'art  du  Trecento  par  sa  façon 
de  traiter  les  plis  et  par  le  naturalisme  exagéré  de  ses  figures; 
d'un  autre  côté,  l'habileté  de  ses  compositions  et  la  grandeur  de  ses 
formes  le  désignent  comme  le  véritable  précurseur  de  la  Renaissance. 
Dans  les  Musées  de  South  Kensington  et  de  Berlin,  et  aussi  dans 
quelques  collections  particulières  et  chez  des  marchands,  on  trouve 
aujourd'hui  un  nombre  considérable  de  reliefs  en  terre  cuite  ou  de 
reproductions  de  ces  reliefs  en  stuc,  qui  portent  si  vivement  la 
marque  caractéristique  du  Quercia  qu'on  les  a,  sans  hésiter,  attribués 
à  ce  maître  ou  à  ses  successeurs.  Un  examen  plus  approfondi  de  la 
question  relative  à  l'origine  de  ces  morceaux,  et  la  constatation  de 
certains  indices,  me  faisaient  douter  non  seulement  de  leur  attribu- 
tion au  Quercia,  mais  même  de  leur  provenance  siennoise.  Ces  raisons 
m'ont  convaincu  que  les  divers  ouvrages  en  question  sont  bien  plutôt 
d'origine  florentine.  Il  y  avait  à  Florence,  dans  les  premières  années 
du  xve  siècle,  divers  artistes,  plus  ou  moins  distingués,  qui  s'adon- 
naient à  un  genre  de  sculpture  en  terre  cuite  très  proche  de  celle  du 
Quercia  et  dont  l'influence  sur  le  développement  de  l'art  florentin 
est  à  noter. 

La  provenance  apparente  de  presque  toutes  ces  sculptures, 
venues  de  Florence,  est  déjà  un  argument  en  faveur  de  leur  origine 
florentine.  Cette  présomption  est  encore  rendue  plus  vraisemblable 
par  celles  de  ces  pièces  dont  on  connaît  la  place  originale  qui  se 
trouvaient  à  Florence  ou  dans  les  environs.  En  outre  les  armoiries 
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indiquées   sur   les    anciens    encadrements   sont   cell<-<   de    familles 
florentines.  Quelques-unes  de  ces  sculptures  sont  encore  conser 
aujourd'hui  à  Florence;  une  avec  le  nom  de  l'artiste  :  c'est  la  lunette 
avec  le  Couronnement  de  la  Vierge,  au-dessus  du  portail  de  Santa- 
Maria-Nuova,  modelée  en  1424,  par  le  peintre  Bicci  di  Lorenzo.  A 


;T     ENTOURÉS    DE     SAINTS,     BAS-RELIEF    t'A  1 

(Musée  de  Berlin.) 


la  même  catégorie  appartient  le  grand  relief  en  marbre  du  Couron- 
nement impérial  au  Bargello,  déterré  devant  le  Porta  Romana,  et  qui. 
autrefois  considéré  comme  une  œuvre  du  xive  ou  même  du  xiue  siècle, 
a  été  récemment  attribué,  et  sans  raison,  à  Luca  délia  Robbia. 

Presque  toutes  ces  sculptures,  dont  je  connais  aujourd'hui  environ 
une  trentaine,  sont  en  terre  cuite,  ou  bien  ont  été  moulées  en  stuc 
d'après  l'original  de  terre  cuite.  Elles  se  distinguent  des  œuvres  du 
Quercia,  et,  plus  massives,  manquent  d'une  part  de  la  saisissante 
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grandeur  des  formes  du  Quercia,  et,  d'autre  part,  du  caractère 
exagéré  et  arbitraire  de  sa  façon  de  représenter  les  objets.  Ces 
sculptures  florentines  ont  plutôt  une  douceur  séduisante,  un  charme 
original  dans  l'intime  relation  de  la  Mère  avec  l'Enfant,  que  leurs 
artistes  ont  étudiée  avec  le  plus  fin  sentiment  de  la  nature. 

Dans  les  dix  reliefs  de  Madones,  dans  un  buste  déjeune  sainte, 
et  dans  la  statuette  de  la  "Vierge,  œuvres  de  cette  catégorie,  que 
possède  le  Musée  de  Berlin,  on  peut  reconnaître  les  mains  de  trois  ou 
quatre  sculpteurs  différents.  Du  plus  ancien  et  du  plus,  archaïque 
d'entre  eux,  se  trouvent  au  Musée  une  statue  de  Marie  avec  l'Enfant 
dépassant  la  demi-grandeur  naturelle  et  un  autel  avec  un  relief 
figurant  la  Vierge,  dans  un  encadrement  gothique  du  genre  baroque. 
On  retrouve  dans  ces  deux  morceaux  les  mêmes  plis  profonds  des 
vêtements,  le  même  fouillis  de  robes  sur  le  sol,  les  mêmes  petites 
extrémités  gauchement  modelées,  le  même  front  élevé  et  le  même 
petit  menton  rentrant. 

Ce  même  type  se  retrouve  dans  deux  autels  d'argile  du  South 
Kensington  Muséum  et  dans  un  petit  autel  très  endommagé,  que  j'ai 
vu  dans  le  commerce  à  Florence.  On  reconnaît  facilement  dans 
toutes  ces  œuvres  la  main  du  même  artiste.  Il  a  quitté  Florence 
plus  tard,  pour  l'Italie  septentrionale  :  c'est  ce  que  prouvent  les 
grands  reliefs  de  terre  cuite,  représentant  des  scènes  de  la  Vie  du 
Christ,  dont  est  décorée  la  chapelle  Pellegrini  à  Sainte-Anastasie 
de  Vérone  :  représentations  naïves  que  distingue  un  sentiment  très 
fin,  mais  dans  lesquelles  manque  encore  tout  sens  d'un  libre  arran- 
gement, toute  intelligence  subtile  de  la  nature.  Bien  plus  distinguée 
est  la  grande  lunette  du  Baptême  du  Christ,  sur  le  tombeau  de  Beato 
Pacifico  aux  Frari  de  Venise,  qui  montre  le  même  artiste  dans  un 
progrès  très  marqué,  ou  un  artiste  plus  doué  de  la  même  école.  Il 
semble  d'ailleurs  que  le  sculpteur  de  la  Capella  Pellegrini  ait  travaillé 
à  Venise,  car  la  statuette  de  Berlin  s'y  trouvait.  Cette  statuette, 
autrefois,  portait  sur  son  socle  l'inscription  de  l'artiste,  qu'un  faus- 
saire a  malheureusement  remplacée  par  le  nom  de  Jacopo  Sansovino. 

Je  crois  reconnaître  une  autre  main  dans  un  grand  relief  de 
terre  cuite  du  Musée  de  Berlin  (voy.  page  287),  la  Vierge  avec  l'Enfant, 
dont  le  Louvre  vient  récemment  d'acquérir  un  second  exemplaire. 
Ici,  nous  avons  l'œuvre  d'un  artiste  plus  grandiose  dans  ses  disposi- 
tions et  meilleur  connaisseur  de  la  nature,  comme  le  prouvent  l'ori- 
ginalité de  la  tête  de  Marie,  la  délicatesse  des  mains,  le  travail 
finement  achevé   des  plis.  En  outre,  le  rapport  de  la  mère  et  de 
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l'enfant  et  l'expression  des  deux  tètes  sont  d'une  intimité  tout  à 
fait  particulière  et  charmante.  Le  même  sentiment,  les  mêmes  types, 
le  même  arrangement  des  plis,  se  retrouvent  dans  un  autre  relief 
de  la  Vierge  en  stuc  peint  et  dans   un   charmant  buste  de  jeune 


VIERGE    AVEC    L'ENFANT,    BAS-RELIEF,     PAR     LL'CA    DELL  A    RORB1A 

(Musée  de  Berlin.) 


femme  en  terre  cuite,  au  Musée  de  Berlin,  ainsi  que  dans  une 
séduisante  statuette  de  Madone,  conservée,  sous  le  nom  du  Quercia, 
au  South  Kensington  Muséum.  Le  même  artiste  est  encore  l'auteur 
de  deux  reliefs  pareils  de  Madone,  mais  plus  petits,  au  Musée  de 
Berlin,  et  de  diverses  autres  Madones  fort  semblables. 

Le  Couronnement  de  la  Vierge,  au-dessus  du  portail  de  Santa-Maria- 
Nuova,  l'œuvre  mentionnée  plus  haut  de  Bicci  di  Lorenzo,  me  parait 
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être  dans  une  parenté  tout  à  fait  intime  avec  les  premières  œuvres 
de  cet  artiste  anonyme.  Mais  ce  relief  a  été  trop  restauré  et  trop 
repeint  pour  permettre  de  décider  si  Bicci  di  Lorenzo  est  réellement 
l'auteur  des  reliefs  de  Madones  décrits  ci-dessus. 

Un  relief  d'argile  du  Musée  de  Berlin,  représentant  la  Vierge  avec 
l'Enfant,  qui  se  distingue  par  l'excellente  conservation  de  sa  peinture, 
s'affirme  dès  le  premier  coup  d'œil  comme  une  œuvre  du  même 
groupe,  mais  d'un  artiste  essentiellement  différent.  Ce  maître 
appartient,  comme  les  précédents,  au  commencement  di*xve  siècle  : 
c'est  ce  que  prouvent  les  ornements  gothiques,  pareils  à  d'énormes 
asperges  aux  formes  bizarres,  qui  entourent  le  groupe.  Les  artistes 
dont  nous  venons  de  parler,  se  font  remarquer  par  une  familiarité 
presque  sentimentale,  dans  les  rapports  de  la  Mère  avec  l'Enfant  qui 
se  presse  tendrement  contre  elle,  par  un  certain  élancement  des 
formes  et  par  une  certaine  délicatesse  des  types.  L'auteur  de  cette 
Madone  nous  montre  dans  son  œuvre  une  conception  plus  grandiose 
et  plus  rude  dans  son  naturalisme.  La  Vierge  considère  l'Enfant, 
debout  devant  elle,  avec  un  visage  dont  l'expression  est  d'un  sérieux 
presque  triste;  et  elle  pose  d'une  façon  quasi  mécanique  son  doigt  sur 
le  cou  de  l'enfant.  Celui-ci,  d'une  forme  solide  et  trapue  comme  un 
jeune  Hercule,  rit  vivement  à  ce  contact,  et  cherche  avec  les  deux 
mains  à  écarter  sa  mère. 

Je  n'ai  pu  découvrir  jusqu'à  présent  aucune  autre  œuvre  de  ce 
maitre  florentin,  qui,  effectivement,  se  rapproche  beaucoup  du  Quer- 
cia.  En  revanche,  il  faut  reconnaître  la  ressemblance  de  son  œuvre 
avec  deux  morceaux  caractéristiques  de  Luca  délia  Robbia,  installés 
tout  près  d'elle  au  Musée  de  Berlin.  Tous  deux  ont  exactement 
le  même  motif  naturaliste.  Marie  chatouille  le  cou  de  l'Enfant- 
Jésus  qui  cherche  à  écarter  le  doigt  de  sa  mère  :  le  relief  en  stuc,  plus 
petit,  a  même  une  parfaite  similitude  dans  la  pose  et  l'expression  de 
la  Vierge.  Toute  une  série  de  reliefs  de  Luca  délia  Robbia,  que  j'exa- 
minerai de  plus  près  tout  à  l'heure,  présentent  des  tendances  plus 
ou  moins  voisines  de  ces  madones  florentines  à  la  façon  du  Quercia, 
et  cela  dans  l'ordonnance  générale,  dans  l'expression  et  le  groupe- 
ment de  la  mère  avec  l'enfant,  dans  les  costumes,  et  jusque  dans 
l'arrangement  du  voile  sur  la  tête.  D'autre  part,  Luca  perfectionne 
et  fait  progresser  la  technique  de  ces  maitres,  ce  qui  me  fait  croire 
qu'il  doit  être  considéré  comme  l'élève  de  l'un  de  ces  artistes. 
En  outre,  cette  Madone  anonyme,  par  son  excellent  état  de  conser- 
vation, nous  permet  de  voir  la  raison  qui  a  conduit  Luca  à  glacer 
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ses  reliefs  d'argile.  Les  couleurs,  ici,  sont  recouvertes  d'un  verni-, 
épais,  peut-être  d'un  vernis  à  la  sandaraque,  qui  leur  a  donné 
une  apparence  et  une  force  de  résistance  à  la  température,  un  peu 
analogues  à  celles  que  donne  aujourd'hui  la  laque.  Mais  en  plein  air, 

et  notamment  dans  un  lieu  où  ces  reliefs  étaient  exposés  à  la  pluie, 
un  tel  vernis  ne  pouvail  guère  leur  permettre  de  résister  longtemps 
aux  intempéries  :  voici  le  motif  qui  amena  Luca  à  rechercher  un 
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enduit  glacé,  dont  la  meilleure  occasion  lui  était  fournie  par  les 
nombreuses  poteries  fabriquées  aux  environs  de  Florence,  et  dési- 
gnées aujourd'hui  sous  le  nom  de  Caffagiolo. 

Luca  ayant  le  premier  inventé  cette  application  du  glacis  à  la 
grande  sculpture,  il  n'y  a  rien  d'invraisemblable  à  ce  que  parmi  les 
reliefs  peints  de  terre  cuite  et  de  stuc  que  l'on  a  coutume  de  consi- 
dérer comme  les  œuvres  du  Quercia,  plusieurs  morceaux  ne  soient  des 
travaux  dejeunesse  de  Luca  délia  Robbia.  Cette  hypothèse  me  parait 
probable  surtout  pour  la  statue  de  la  Vierge  avec  l'Enfant  endormi, 
presque  grandeur  nature,  et  qui,  au  Musée  du  South  Kensington, 
porte,  comme  les  autres,  le  nom  du  Quercia. 

Aucune   collection,   pas  même  le  Bargello,    ne  peut  faire  con- 
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naître  Luca  délia  Robbia  aussi  bien  que  le  Musée  de  Berlin  où 
une  dizaine  de  ses  œuvres  occupent  un  pan  de  muraille  spécial. 
Ce  sont  des  œuvres  secondaires,  d'importance  moyenne,  et,  pour 
la  plus  grande  part,  de  vieilles  reproductions  peintes  en  terre 
cuite  ou  en  stuc;  mais  elles  suffisent  à  faire  clairement  apprécier  la 
richesse  de  sa  fantaisie,  la  finesse  de  sa  composition,  l'excellence 
de  son  dessin  et  de  son  modelé;  toutes  qualités  qui  le  placent,  avec 
Donatello  et  Ghiberti,  au  premier  rang  des  sculpteurs  de  la  pre- 
mière moitié  du  Quattrocento. 

Je  ne  veux  pas  répéter  ici  ce  que  j'ai  dit  moi-même  en  divers 
endroits  et  ce  qu'a  dit  plus  en  détail  M.  E.  Molinier  dans  son  excel- 
lent livre  sur  les  Délia  Robbia,  au  sujet  de  la  différence  caractéristique 
entre  Luca  délia  Robbia  et  son  neveu  Andréa.  Andréa  est  maintenant, 
au  moins  en  dehors  de  l'Italie,  reconnu  comme  l'auteur  de  ces  nom- 
breuses compositions  d'autel  que  l'on  attribuait  autrefois,  presque 
toutes,  à  Luca.  Mais  malgré  cela,  et  malgré  que  nous  possédions  de 
Luca  lui-même  plus  d'une  douzaine  d'œuvres  des  genres  les  plus 
divers,  authentiques  et  datées,  et  la  plupart  très  importantes,  la 
manière  de  cet  artiste  est  encore  si  peu  connue  que  toutes  ces  œuvres 
au  Musée  de  Berlin  ont  été  acquises  sans  nom  d'auteur. 

Il  est  sûr,  en  tout  cas,  qu'une  étroite  relation  existe  entre  l'art 
de  Luca  et  celui  d'Andréa,  notamment  entre  celles  de  leurs  œuvres 
qui  datent  du  temps  où  ils  travaillaient  ensemble.  Ils  se  ressemblent 
par  leurs  types,  leurs  costumes  et  leurs  expressions,  autant  que 
peuvent  se  ressembler  maître  et  élève,  ou  des  gens  très  longtemps 
occupés  à  un  travail  en  commun.  Mais  Andréa  est,  dans  la  beauté  des 
formes,  plus  impersonnel  que  Luca.  Ses  compositions  se  répètent 
souvent  jusqu'à  devenir  monotones,  et  on  devine,  en  comparant  une 
centaine  de  ses  figures,  que,  généralement,  il  les  a  fabriquées  plutôt 
qu'inventées  et  senties.  Il  en  est  tout  autrement  de  Luca.  Sans  parler 
de  la  grande  multiplicité  de  ses  monuments  et  de  sa  maitrise  à 
façonner  les  matières  les  plus  différentes,  il  suffit  de  comparer  ses 
diverses  représentations  d'un  même  motif,  notamment  ses  madones, 
pour  admirer  la  richesse  et  la  force  d'invention ,  le  charme  et  la 
finesse  de  son  observation,  la  légèreté  et  la  maitrise  de  sa  composi- 
tion, l'habileté  avec  laquelle  il  adapte  ses  ouvrages  à  leur  destination 
et  à  l'emplacement  qu'ils  doivent  recevoir.  Dans  ses  grandes  lunettes 
(car  nous  ne  connaissons  point  d'autels  parmi  ses  œuvres),  la  Vierge 
et  l'Enfant,  en  outre  de  leur  beauté,  ont  toujours  une  expression 
pleine,  grave  et  religieuse  :  «  Ego  suin  lux  mundi  »,  a-t-il  coutume 
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d'inscrire  sur  la  banderole  que  l'enfant  lient  à  la  main.  Il  veut,  que 
par  la  vue  même  de  son  œuvre  les  personnes  qui  entrent  dans  l'église 
ou  la  chapelle  soient  prises  d'un  sentiment  profondément  religieux. 
Les  lunettes  au-dessus  des  portes  de  San-Pierino  et  de  la  Via  dell 
Agnolo,  à  Florence,  de  la  porte  de  San-Domenico  à  Urbin,  les  Madones 
aux  Innocenti  de  Florence  et  à  l'extérieur  d'Or-San-Michele,  présen- 


VOKCIATION,      BAS-RELIEF     PAR     ANDREA     DELLA    ROBBIA 
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tent  le  même  thème,  mais  varié  de  la  façon  la  plus  abondante  et  la 
plus  charmante.  Tout  à  fait  différente  est  la  conception  des  Madones 
qu'il  destine  à  des  autels  domestiques  ou  à  des  appartements.  Ici,  l'ar- 
tiste exprime,  avec  une  perfection  incomparable,  le  bonheur  maternel, 
la  tendre  union  de  la  mère  et  de  l'enfant  dans  toutes  ses  phases, 
depuis  le  jeu  gracieux  jusqu'à  l'entier  oubli  de  soi-même.  Presque 
tous  les  reliefs  du  Musée  de  Berlin  appartiennent  à  ce  dernier  groupe. 
La  plupart  représentent  Marie  seule  avec  l'Enfant,  en  demi-flgure  : 
trois  des  reliefs  présentent  des  compositions  plus  grandes,  avec  des 
anges  adorant  l'Enfant;  l'un  d'eux  même  montre  encore  deux  saints. 
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aux  deux  côtés.  Une  œuvre  plus  petite  en  stuc  peint  :  une  Madone 
entre  deux  chérubins  entourée  d'un  encadrement  ovale,  se  retrouve 
au  Louvre  en  terre  cuite  glacée.  Cependant  ce  n'est  pas  là  l'original 
de  Luca,  mais  une  œuvre  moulée  sur  cet  original  et  glacée  dans 
l'atelier  d'Andréa  ou  de  Giovanni. 

Je  reconnais  encore  la  main  de  Luca  dans  une  œuvre  traitant  un 
sujet  tout  différent,  une  Pieta  :  six  anges  juvéniles  entourent  le 
cadavre  du  Christ,  qu'ils  tiennent  soulevé.  La  parenté  des  types  avec 
les  formes  d'enfants  des  reliefs  de  la  Cantoria,  au  Bargello,  leurs 
mouvements  et  l'arrangement  des  plis,  enfin  la  concordance  du  corps 
du  Christ  avec  la  figure  du  Christ  sur  le  tombeau  de  Federighi  me 
paraissent  rendre  indiscutable  mon  opinion.  Les  types  larges  des 
visages  d'enfants,  qui  rappellent  Donatello,  prouvent  que  cet  ouvrage, 
de  même  que  l'une  des  Madones,  appartiennent  vraisemblablement  à 
l'époque  des  premiers  travaux  de  Luca. 

Le  Musée  de  Berlin  possède  notamment,  parmi  divers  ouvrages 
d'Andréa  délia  Robbia,  deux  pièces  qui  peuvent  servir  excellemment  à 
faire  connaître,  dans  sa  première  époque,  ce  neveu  et  continuateur 
de  Luca.  C'est  un  grand  autel  représentant  Marie  entourée  de  deux  saints 
et  d'anges,  sur  fond  bleu,  avec  une  predella  et  un  bel  encadrement; 
et  un  petit  autel  entièrement  colorié,  représentant  l'Annonciation. 
Dans  ces  deux  œuvres  apparaît  la  même  harmonie  et  même  des  cou- 
leurs, la  même  excellence  du  glacis,  le  même  goût  de  l'ordonnance, 
la  pureté  classique  des  plis  et  la  mollesse  des  figures  qui  parais- 
sent perdues  dans  une  rêverie  inconsciente  de  leur  beauté.  Le  grand 
autel  provient  du  voisinage  d'Arezzo  et  semble  bien  contemporain 
des  belles  sculptures  d'autel  exécutées  par  Andréa  à  cette  ville  et  à 
Vernia,  ce  qui  place  sa  date  entre  les  années  1475  et  1480. 

Giovanni  délia  Robbia,  qui  poursuit  l'œuvre  de  son  père  Andréa  et 
dirige  son  atelier  jusqu'après  le  milieu  du  xvie  siècle,  a,  dans  ses 
premiers  ouvrages,  presque  le  charme  extraordinaire  de  son  père, 
dont  il  est,  à  ce  titre,  à  peine  distinct.  Pour  transformer  cet  artiste 
si  complètement  comme  le  montrent  ses  nombreuses  sculptures 
d'autel,  la  plupart  polychromes,  répandues  à  travers  toute  la  Toscane, 
il  fallait  une  révolution  aussi  radicale  que  celle  qui  fut  amenée  à 
Florence  par  l'intervention  de  Savonarole.  On  peut  se  faire  une  idée 
de  ce  que  Savonarole  tenta  de  faire  de  l'art,  en  voyant  le  groupe  de  la 
Pieta,  récemment  acquis  par  le  Musée  de  Berlin.  La  comparaison  de 
cette  Pieta  avec  diverses  œuvres  authentiques  et  signées  de  Giovanni 
délia  Robbia  m'a  donné  la  conviction  que  ce  groupe,  et  divers  autres 
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pareils  en  terre  cuite  peinte,  qui  se  trouvent  à  Florence  et  au  South 
Kensington  Muséum,  sont  des  travaux  de  Giovanni,  lequel  compta 
parmi  les  partisans  ]es  plus  enthousiastes  de  Savonarole.  Ce  n'est 
plus  ici  l'art  désiré  pour  l'art  même  :  l'art  est  arrivé  à  des  buts  de 
culte,  et  destiné  à  faire  une  propagande  pour  une  tendance  reli- 
gieuse spéciale.  Cependant,  malgré  le  sentiment  religieux  qu'at- 
testent ces  ouvrages,  malgré  l'art  de  leur  composition,  ils  ne 
sauraient   produire    l'effet    voulu  et    apparaissent   plutôt  froids    et 
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désagréables.  L'expression  de  douleur  retenue  a  quelque  chose 
d'artificiel  et  de  mesquin;  la  régularité  des  traits  des  visages, 
l'arrangement  des  robes  semblent  trop  étudiés  et  ces  efforts  trop 
visibles  produisent  une  impression  de  dureté  et  presque  de  roideur. 
La  famille  des  Délia  Robbia  montre,  dans  ses  trois  générations, 
le  développement  delà  Renaissance  depuis  ses  débuts  jusqu'à  l'avène- 
ment du  baroque.  Leur  étroite  relation  mutuelle,  et  le  fait  qu'ils  ont 
exercé  leur  art  dans  une  même  technique,  qu'ils  gardaient  comme 
un  secret  de  famille,  m'ont  obligé  de  les  traiter  dans  un  même 
ensemble.  Ainsi  il  me  faut  maintenant  revenir  au  début  de  la  Renais- 
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sance,  et  remonterai!  véritable  fondateur  de  l'art  moderne.  Donatello. 
En  parlant  de  Luca  délia  Robbia  avant  Donatello,  je  voulais  montrer 
l'ainé  des  Robbia  dans  sa  relation  avec  les  anciens  sculpteurs  déterre 
cuite  florentins  ;  d'ailleurs,  il  ne  faut  pas  oublier  que  Luca  est  plus 
jeune  d'un  demi-àge  d'homme,  qu'il  a  subi  l'influence  de  Donatello, 
enfin  que  l'influence  qu'il  a  exercée  lui-même  sur  l'art  florentin 
n'égale  pas  celle  de  Donatello.  Seul  le  naturalisme  de  Donatello,  un 
naturalisme  qui  ne  recule  pas  même  devant  la  laideur  lorsqu'il  peut 
ainsi  renforcer  l'expression  et  l'effet,  seul  un  tel  art  pouvait  ouvrir 
une  voie  entièrement  nouvelle. 

C'est  en  1878  que  le  Musée  de  Berlin  a  acquis  la  première  œuvre 
incontestable  de  Donatello,  la  statue  en  bronze,  demi-grandeur 
nature,  de  Saint  Jean-Baptiste,  qui  avait  figuré,  jusqu'alors,  au  Palais 
Strozzi  de  Florence.  Les  plis  profonds  et  simples  de  l'épaisse  robe,  les 
traits  laids  mais  pleins  d'expression  du  maigre  prédicateur  du  désert, 
représenté  ici  dans  son  entier  âge  d'homme,  tout  cela  fait  voir  un 
travail  de  la  première  époque  de  Donatello,  du  temps  où  il  fit  les 
statues  de  marbre  du  Campanile.  Peut-être  cette  statue  est-elle  celle 
qu'a  faite  Donatello  en  1423  pour  le  baptistère  d'Orvieto. 

L'an  suivant,  le  Musée  avait  la  chance  d'acquérir  le  buste  en 
bronze  d'Un  vieillard  en  armure,  œuvre  qui  m'avait  au  premier  coup 
d'œil  paru  appartenir  à  la  manière  de  Donatello.  Une  comparaison 
plus  intime  avec  les  bustes  authentiques  de  Donatello  m'a  conduit 
plus  tard  à  voir  dans  ce  morceau  une  œuvre  du  grand  maitre  lui- 
même.  L'exécution,  la  fonte  sur  un  modèle  de  cire,  la  conception  se 
retrouvent  exactement  les  mêmes  dans  les  sculptures  en  bronze  de 
Donatello  à  Padoue.  Spécialement  la  tète  du  Gattamelata,  et  plus  encore 
le  buste  de  son  fils  Gianantonio  di  Narni  au  Bargello,  sont  dans  une 
très  étroite  parenté  avec  ce  buste  de  Berlin.  Les  traits  énergiques 
et  d'une  vérité  de  vie  extraordinaire,  dans  cette  tète  puissante, 
appuj'ée  sur  un  cou  très  court,  ne  doivent  pas,  semble-t-il,  être  très 
difficiles  à  reconnaître.  L'attirail  seul  suffit  à  nous  faire  chercher 
l'original  de  ce  portrait  parmi  les  célèbres  tyrans  ou  condottières  de 
son  temps.  On  a  songé  à  Alphonse  de  Naples,  avec  lequel  Donatello 
était  en  rapport  vers  1442  ;  mais  ses  nobles  traits  sont  bien  connus, 
et  entièrement  différents  de  ceux  de  ce  soudard.  Dans  notre  nouveau 
catalogue  de  la  collection  de  Berlin  nous  avons,  sur  l'avis  de  M.  de 
Tschudi,  indiqué  ce  buste  comme  étant  le  portrait  de  Ludovic  III 
de  Mantoue.  Les  célèbres  médailles  et  les  portraits  du  Mantegnanous 
montrent  chez  ce  prince  la  même  allure  et  les  mêmes  formes  carac- 
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téristiques  de  la  tête,  avec  les  mêmes  détails.  Il  3-  a  aussi,  pour  confir- 
mer cette  désignation,  le  fait  que  Donatello  séjourna  à  la  cour  de 
Ludovic  III,  en  1450,  et  peut-être  encore  en  1451,  c'est-à-dire  préci- 
sément dans  le  temps  où  le  buste  doit  avoir  été  fait,  à  en  juger  par 
les  caractères  de  son  exécution. 

Un  second  buste  de  bronze,  dans  la  galerie  de  Berlin,  représente 
un  guerrier  âgé,  dont  les  traits  ressemblent  d'une  manière  si  saisis- 
sante à  ceux  de  ce  premier  buste,  qu'on  pense  tout  de  suite  à  un 
seul  et  même  personnage  représenté,  là  dans  toute  la  force  de  l'âge, 
ici  dans  les  années  de  vieillesse.  Ludovic  étant  mort  en  1478,  à  l'âge 
de  64  ans,  ce  buste  doit  avoir  été  fait  dans  ses  dernières  années,  si  ce 
n'est  après  sa  mort.  L'exécution  artistique  de  ce  buste  présente  un 
contraste  intéressant  avec  celle  des  bustes  de  Donatello.  Au  lieu  de 
la  manière  large  et  simple  de  ce  dernier,  l'auteur  du  buste  du  vieillard 
a  cherché  son  triomphe  dans  la  représentation  des  plus  menus  détails, 
dans  la  ciselure,  et  dans  la  préparation  de  la  précieuse  patine  verte. 
Il  a  même  introduit  de  l'argent  dans  les  yeux,  ce  qui  pourrait  prouver 
qu'il  était  orfèvre  en  même  temps  que  sculpteur.  Si  le  personnage 
représenté  est  réellement  le  prince  de  Mantoue,  il  est  vraisemblable 
que  l'auteur  du  buste  appartient  à  la  grande  École  padouane  des 
sculpteurs  en  bronze,  école  qui  est  sortie  de  l'atelier  de  Donatello  à 
Padoue.  A  cette  école  appartient  un  homme  originaire  de  Mantoue,  le 
célèbre  médailleur  Sperandio  qui  nous  a  laissé  diverses  médailles 
des  fils  du  vieux  Ludovic  III.  Mais  ces  médailles  n'ont  pas  assez  de 
rapports  avec  le  Buste  de  vieillard  de  Berlin  pour  qu'on  puisse  attri- 
buer cet  ouvrage  à  Sperandio.  C'est  de  même  sans  raison  qu'on  lui 
attribue  le  buste  en  bronze  du  Mantegna  (1506)  sur  le  tombeau  de  ce 
maître;  car  il  est  aujourd'hui  prouvé  que  Sperandio  est  mort  dès 
l'an  1500. 

Il  y  a  au  Musée  de  Berlin  une  série  considérable  de  reliefs  de 
madones,  dans  les  matériaux  les  plus  divers,  et  qui,  sans  avoir  pour 
la  plupart  l'importance  et  la  valeur  artistique  de  ces  ouvrages  de 
bronze,  sont  plus  précieux  encore  pour  la  connaissance  de  Donatello  : 
cet  artiste,  en  effet,  s'y  montre  dans  un  genre  qui,  jusqu'à  présent, 
n'a  pas  été  remarqué,  et  dans  lequel  il  a  été  suivi  par  différents 
élèves  imitant  les  compositions  de  leur  maître.  Toutes  ces  sculptures 
sont  des  reliefs  de  Madones,  partie  en  marbre,  partie  en  terre  cuite 
ou  en  stuc  peints,  ou  encore  en  grès  florentin. 

Le  mérite  d'avoir  attiré  l'attention  sur  quelques  reliefs  de  cette 
catégorie  revient  à  M.  L.  Courajod,  publiant  le  plus  important  de  ces 
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reliefs,  la  grande  Madone,  irréprochablement  conservée  avec  sa  pein- 
ture primitive,  que  M.  Courajod  lui-même  a  acquise  en  Italie  pour  le 
Louvre  '.  Certaines  ressemblances  individuelles  entre  cette  œuvre 
et  des  sculptures  authentiques  de  l'Ecole  de  Sienne,  et  le  fait  qu'un 
chef-d'œuvre  de  la  même  espèce  se  trouve  encore  aujourd'hui  sur 
l'un  des  portails  du  Dôme  de  Sienne,  ont  conduit  M.  Courajod  à  voir 
dans  ces  sculptures  des  travaux  d'artistes  de  Sienne.  Mais  la  Madone 
de  Sienne  y  était  toujours  considérée  comme  le  travail  d'un  élève 
florentin  de  Donatello,  Michelozzo  ;  et,  d'autre  part,  la  plupart  des 
reliefs  du  même  genre  ont  été  reconnus  comme  originaires  de  Flo- 
rence, où  on  en  trouve  encore  quelques-uns.  Enfin  le  grand  nombre 
même  de  ces  ouvrages  empêche  qu'on  ne  les  croie  originaires  de 
Sienne,  cette  ville  n'ayant  produit,  après  le  Quercia,  qu'un  petit 
nombre  de  sculpteurs  très  peu  féconds . 

On  avait  acquis  au  Musée  de  Berlin,  il  y  a  deux  ou  trois  ans, 
l'original  en  marbre  de  l'un  de  ces  reliefs,  qui  passait  pour  une  œuvre 
de  Donatello.  Cette  attribution  peut  être  prise  en  considération  parce 
que  le  relief  provient  du  palais  de  la  famille  Pazzi  à  Florence,  pour 
laquelle  l'artiste  a  travaillé  longtemps.  Une  comparaison  attentive 
avec  les  œuvres  authentiques  de  Donatello  me  donne  l'assurance 
qu'il  s'agit  d'une  œuvre  de  Donatello.  Déjà  le  profil  classique  de  la 
Madone  montre  la  période  moyenne  de  Donatello  ;  la  forme  impo- 
sante, la  sérénité  de  l'expression,  les  lignes  des  plis  magistralement 
étudiées,  l'arrangement  et  l'encadrement  original  en  forme  de  fenêtre, 
tout  cela  indiquerait  la  main  de  Donatello  si  même  ne  nous  était  pas 
conservé,  parmi  les  reliefs  en  bronze  de  Padoue,  un  petit  relief  de 
Madone  qui  ressemble  sous  tous  les  rapports  à  cette  Madone  des  Pazzi, 
postérieure  d'environ  vingt  ans.  A  l'aide  de  ces  deux  reliefs,  il  n'est 
pas  difficile  de  reconnaître  des  compositions  de  Donatello  dans 
divers  autres  reliefs  de  Madones.  Il  y  a  d'abord  un  précieux  petit 
relief  en  stuc  du  South  Kensington  Muséum,  une  Madone  entourée  de 
saints  et  d'anges  jouants,  une  des  rares  Santé  conversazioni  plastiques, 
qui,  selon  son  étroite  parenté  avec  le  relief  du  baptistère  de  Sienne, 
doit  dater  d'envion  1427.  Un  relief  de  marbre,  au  Musée  de  Berlin, 
datant  de  la  même  époque  et  provenant  peut-être  du  palais  Médicis 
montre  le  même  caractère.  L'enfant  y  est  naïf  et  charmant  comme 
dans  la  Madone  des  Pazzi,  mais  comme  l'œuvre  est  très  inférieure  au 
point  de  vue  de  l'exécution,  ce  ne  peut  pas  être  un  travail  de  la  main 
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même  de  Donatello.  Dans  un  relief  en  terre  cuite  de  la  même  collec- 
tion, La  composition  est  un  peu  modifiée  :  l'Eu  fan  I  je  détourne,  comme 
effrayé,  du  sein  de  la  Mère.  Cette  représentation  a  été  certainement 
très  aimée,  car  on  la  retrouve  au  temps  du  maître  réduite,  copiée  sur 
des  plaquettes.  Dans  un  autre  relief  en  terre  cuite,  à  Berlin,  sans 
doute  de  nouveau  une  copie  exécutée  par  un  élève,  la  Mère  attache 
un  collier  de  corail  au  cou  de  l'Enfant  nu,  qui  es!  debout  devant  elle. 
Plusieurs  autres  reliefs  semblables,  aux  Musées  du  South  Kensington 


LA    VIERGE    AVEC    L  '  E  NEANT,    GROUPE    PAU     DONATlit,  Lu. 

(Musée  de  Berlin.) 


et  de  Berlin,  de  valeur  trop  mince  pour  être  attribués  à  Donatello 
lui-même,  ont  été  exécutés  sous  son  inspiration  directe. 

Toutes  ces  compositions  ont  en  commun  la  disposition  de  la  Vierge 
en  profil  et  la  noblesse  classique  du  profil  de  la  tète,  de  même  que  le 
sérieux  profond  de  l'expression  ;  dans  quelques-unes  le  visage  de  la 
Vierge  offre  une  expression  de  tristesse.  L'Enfant  est  considéré 
comme  moins  important,  il  est  conçu  et  rendu  ou  d'une  façon  plus 
schématique  ou  avec  un  naturalisme  tout  naïf.  L'ordonnance  et  le 
costume  témoignent  d'une  grande  simplicité,  mais  toujours  très 
voulue.  Ces  qualités  contribuent  au  grand  effet  de  ces  compositions 
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de  Madones  qui,  à  coté  des  naïves  terrescuites  florentines,  notamment 
de  Luca  délia  Robbia,  œuvres  exprimant  le  bonheur  maternel,  pré- 
sentent un  caractère  et  un  charme  tout  spéciaux. 

Un  autre  groupe  de  reliefs,  dont  le  Musée  de  Berlin  possède  deux 
exemples  en  terre  cuite,  un  grand  et  un  petit,  se  rapproche  beaucoup 
de  ce  premier  groupe  pour  la  conception,  la  grandeur  de  l'invention, 
et  le  sérieux  du  sentiment,  mais  présente  un  naturalisme  plus 
accentué  qui  révèle  une  époque  plus  avancée.  La  plus  grandiose  des 
pièces  de  ce  groupe  est  la  grande  Vierge  en  relief  de  terre  cuite,  du 
Louvre,  dont  j'ai  déjà  fait  mention;  elle  surpasse  même,  par  la 
finesse  de  la  conception,  le  relief  de  terre  cuite  non  peinte  du  South 
Kensington,  figurant  Marie  adorant  l'Enfant  Jésus,  assis  devant  elle 
sur  une  petite  chaise.  On  trouve  une  œuvre  analogue  mais  tout  à  fait 
originale  dans  sa  composition,  dans  un  petit  relief  en  terre  cuite,  du 
Musée  de  Berlin,  malheureusement  très  usé,  récemment  acquis.  Une 
Sainte  Famille  peinte,  également  en  terre  cuite,  présente  un  œuvre 
du  même  genre. 

Au  Musée  du  Louvre  se  trouve  un  autre  chef-d'œuvre  semblable  : 
la.  Madone  de  Fontainebleau,  l'unique  bas-relief  en  bronze  qu'il  y  ait 
parmi  ces  ouvrages.  Enfin  il  me  parait  que  la  célèbre  Vierge  en  relief 
de  terre  cuite  non  peinte  de  la  via  Pietra  Piana,  à  Florence,  dénote 
la  main  du  même  artiste  ;  elle  se  rapproche  beaucoup  du  relief  que  je 
viens  de  citer,  du  South  Kensington. 

Dans  les  reliefs  que  j'ai  essayé  de  montrer  comme  l'œuvre  de 
la  période  moyenne  de  Donatello  (entre  1425  et  1435) ,  le  corps 
demeure  entièrement  caché  sous  les  épaisses  robes  tombant  en  plis 
larges  :  ici,  au  contraire,  les  robes  semblent  moulées  sur  le  corps, 
dont  les  formes  animées  pittoresquement  par  leurs  plis,  se  devinent 
nettement  sous  ces  vêtements  mouillés  et  collants.  Les  lignes  sont 
anguleuses  et  raides,  mais  d'un  naturalisme  parfait,  même  chez 
l'enfant.  Nous  y  voyons  un  souci  presque  exagéré  des  détails  de  la 
robe,  du  riche  voile  couvrant  la  tète  et  des  ornements  contrastant 
avec  la  grande  simplicité  des  premiers  reliefs  de  Donatello. 

Si  nous  demandons  quel  est  le  remarquable  auteur  de  cette  série 
de  Vierges,  nous  répondrons  que  cet  artiste  n'est  autre  que  Donatello 
lui-même.  Nous  sommes  encore  trop  peu  accoutumés  à  voir  Donatello 
dans  les  œuvres  de  ce  genre  ;  c'est  le  contraste  avec  les  reliefs  des 
premiers  temps  du  maitre  qui  nous  a  empêchés  de  le  reconnaître 
dans  ces  compositions  de  sa  période  padouane.  Cependant  il  ne  reste 
plus  de  doute  sur  l'origine  de  ces  reliefs  lorsqu'on  les  aura  comparés 
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aux  reliefs  de  la  sacristie  de  San-Lorenzo  et  aux  reliefs  de  bronze  du 
Santo  de  Padoue,  notamment  aux  figures  de  femmes  de  cea  reliefs  : 
conception,  exécution,  façon  de  traiter  le  relief,  arrangement  des 
robes  et  des  plis,  soin  des  formes  exagéré,  tout  y  porte  le  même 
caractère.  Ces  diverses  séries  de  Vierges,  qui  nous  permettent  de 
suivre  pendant  une  période  de  plus  de  trente  ans  le  développement 
de  l'art  de  Donatello,  nous  montrent  un  des  plus  beaux  côtés  de  son 
génie. 


(La  suile  prochainement.) 


CLAUDE  MELLAN 


(troisième  et   dernier  article'.) 


Y. 


En  même  temps 
qu'il  mettait  au  jour 
ses  portraits,  Mellan 
gravait  nombre  de 
pièces  du  genre  his- 
torique et  de  sujets 
de  sainteté,  la  plu- 
part d'après  ses  pro- 
pres compositions  ;  il 
publiait  de  grandes 
estampes  pour  les  com- 
munautés religieuses  ; 
illustrait  des  thèses , 
des  titres  de  livres, 
des  armoiries.  Il  eut 
même  la  principale 
part  aux  travaux  qui 
se  firent  pour  l'em- 
bellissement des  magnifiques  éditions  de  l'imprimerie  royale  du 
Louvre.  On  lui  doit  les  frontispices  du  Virgile,  de  l'Horace,  de  la 
Bible,  gravés  sur  les  dessins  du  Poussin,  et  beaucoup  de  vignettes, 


•1 .  Voy.  Gazette  des  Beaux- Arts,  2e  période,  t.  XXXVII,  p.  455,  el  t.  XXXVIII,  p.  177. 
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culs-de-lampe,  fleurons,  lettres  ornées  où  il  déploya  le  goût  le  plus 
ingénieux,  l'invention  la  plus  rare.  Ces  travaux  e\  particulièrement 
ces  trois  frontispices,  qui  sont  <lfs  interprétations  d'un  caractère 
admirable,  dans  leur  simplicité,  valurent  à  leur  auteur  un  logemenl 
dans  les  galeries  du  Louvre,  logement  qu'il  occupa  jusqu'à  -a  mort. 


GABR.NAVDAVS    PARIS.  E.CARD 
MAZARINI    BIBLIOTH    A.A.XLIX 

Jd.-llan.   G.  Jet.     et       /cul- 


Il  n'y  a  pas  lieu  de  suivre  le  graveur  dans  le  dédale  de  cet  œuvre 
immense;  le  cadre  de  notre  étude  ne  comporte  pas  un  tel  examen, 
qui  d'ailleurs  présenterait  une  réelle  monotonie.  A  côté  do  morceaux 
superbes,  entièrement  dignes  du  maitre,  comme  les  grandes  thèses, 
il  y  a  nombre  de  pièces  de  circonstance,  d'exécution  lâchée,  qui 
sentent  la  fabrique  et  qui  probablement  ne  sont  pas  entièrement  de 
la  main  de  Mellan.  Il  faudrait  faire  le  départ  entre  les  productions 
personnelles  et  celles  qui  ne  relèvent  que  de  râtelier.  Pendant  toute 
xxxvni.  —  2°  période.  39 
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une  période  de  sa  vie,  Mellan  entretint  autour  de  lui  un  certain 
nombre  d'élèves,  Ladame,  Patigny,  Brissart,  Jean  Lenfant,  Nicolas 
Bazin,  qui  l'aidèrent  dans  des  commandes  trop  nombreuses  pour  que, 
seul,  il  y  pût  suffire. 

C'est  le  portraitiste  qui  m'intéresse;  c'est  son  génie  que  j'ai  voulu 
remettre  en  lumière. 

Il  est  un  ouvrage,  cependant,  bien  digne  de  cet  esprit  original  et 
que  je  ne  puis  passer  sous  silence.  Je  veux  parler  de  cette  Sainte 
Face,  gravée  d'un  seul  et  unique  trait  en  spirale,  œuvre  fameuse  qui 
mit  le  sceau  à  la  réputation  de  Mellan.  Tout  le  monde  connait  cette 
fantaisie  singulière,  phénoménale,  sorte  de  gageure  qu'il  s'était 
proposée  à  lui-même  et  dont  il  sortit  victorieux,  avec  éclat. 

Mellan  a  voulu  représenter,  dans  cette  gravure,  la  tète  du  Christ 
telle  qu'il  la  supposait  imprimée  sur  le  linge  appelé  la  Véronique.  Ce 
sujet  étant  déterminé,  le  graveur,  après  avoir  fait  son  dessin,  se  mit 
à  la  besogne.  Mariette,  décrit  trop  bien  l'opération,  pour  que  je  ne 
cite  pas  ses  propres  paroles. 

«  Mellan ,  dit-il,  pose  la  pointe  de  son  burin  au  centre  de  sa 
planche,  et,  partant  de  là,  il  lui  fait  décrire  une  ligne  spirale,  qui 
circule  et  continue  sans  interruption  ses  révolutions  parallèles, 
jusqu'à  ce  qu'elle  ait  entièrement  couvert  la  surface  du  cuivre. 
Quant  il  le  faut,  il  fait  doucement  serpenter  ce  trait  circulaire,  et  lui 
fait  prendre  des  ondulations  insensibles;  il  le  nourrit  et  le  fortifie,  il 
le  diminue  d'épaisseur  et  l'affaiblit,  selon  que  l'exige  la  rencontre 
des  ombres,  des  demi-teintes  et  des  clairs,  et,  par  cette  ingénieuse 
marche,  il  parvient  à  lui  faire  dessiner,  avec  beaucoup  d'expression 
et  de  précision,  toutes  les  parties  du  visage  de  son  Christ,  et  généra- 
lement tout  ce  qu'il  veut  mettre  dans  son  estampe.  Le  nez,  les  yeux, 
la  bouche,  les  cheveux,  la  couronne  d'épines,  le  linge  même  sur 
lequel  la  Sainte-Face  est  imprimée,  tout  cela  nait  et  part  du  même 
trait.  Ce  trait  exprime  jusqu'au  nom  du  graveur  et  jusqu'à  cette 
inscription  :  Formalur  unions  iinâ,  non  aller,  qui,  en  exposant  le  sujet, 
semble  défier  tout  graveur  d'en  faire  autant,  et  prédire  que  l'ouvrage 
n'aura  point  d'imitateurs.  Ce  fut  l'abbé  de  Villeloin,  grand  curieux 
d'estampes  et  ami  particulier  de  Mellan,  qui  lui  administra  cette 
inscription,  et  l'événement  a  vérifié  la  prédiction.  Car  les  graveurs, 
Thourneysen,  Thiboust  et  quelques  autres,  qui  furent  assez  témé- 
raires pour  entreprendre  d'en  faire  autant,  y  échouèrent  tous. 
Mellan  lui-même  en  demeura  à  ce  premier  essai,  persuadé  qu'une 
pareille  opération  ne  pouvait  guère  se  répéter,  et  que,  hors  du  sujet 
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qu'il  avait  choisi,  et  où  l'indécision  'les  contours  convenait,  elle  ne 
réussirait  point.  » 

Comment,  avec  ce  procédé  invraisemblable,  ce  diable  d'homme 
parvint  à  rendre  l'apparence  vaporeuse  d'une  vision  à  demi  effacée. 


AEONAPAOZ      0IAAPAZ    YIOE 
I.QANNOY    A9HNAIOI 

Chui.  Jtd/an.  {f.&l./tul. 


comment  il  fit  de  ce  caprice  une  œuvre  tout  imprégnée  de  douceur  et 
d'harmonie,  c'est  ce  que  je  ne  me  charge  pas  d'expliquer.  L'estampe 
est  là  qui  parle  d'elle-même  ;  un  tel  prodige  d'habileté  manuelle 
dépasse   l'imagination.  De  loin,   l'effet  est  celui  d'un  beau  dessin 
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estompé  en  larges  masses;  de  près,  la  spirale  s'affirme,  pure,  nette, 
flexible,  agile,  ininterrompue.  Mais  ce  qui  me  surprend  plus  que  le 
procédé  lui-même,  ce  qui  donne  à  cette  pièce  une  valeur  d'art  unique, 
c'est  le  goût,  c'est  le  charme,  c'est  l'invention  que  Mellan  y  a  mis. 
Dans  mon  souvenir,  en  fermant  les  yeux,  je  ne  vois  qu'une  image 
pleine  de  sentiment  douloureux,  un  visage  d'une  beauté  divine,  des 
yeux  souffrants  et  remplis  de  larmes,  une  bouche  entr'ouverte ,  de 
larges  gouttes  de  sang  sur  les  joues,  des  cheveux  superbes,  et, 
avec  tout  cela,  je  ne  sais  quoi  de  vivant,  de  réel,  d'obsédant  qui  est 
la  signature  même  de  l'artiste. 

Cette  œuvre  extraordinaire  fit  voler  le  nom  de  Mellan  à  travers 
toute  l'Europe,  et  le  conduisit  d'un  coup  à  la  fortune.  La  Sainte  Face 
fut  gravée  en  l'année  1649  '.  Plusieurs  copies  en  furent  essayées,  en 
France  et  à  l'étranger,  mais  aucune  ne  put  atteindre  à  la  perfection 
du  chef-d'œuvre  original.  La  meilleure  est  celle  qui  est  signée  : 
Dudésert,  1735. 

On  rencontre  chez  les  étalagistes  de  mauvaises  épreuves  du  pauvre 
cuivre,  passé  de  mains  en  mains,  usé,  avili  par  les  tirages  successifs. 
Ce  n'est  que  clans  une  de  ces  belles  épreuves  de  l'Imprimerie  royale, 
sur  papier  fin,  devenues  si  rares  aujourd'hui,  qu'on  peut  vraiment 
apprécier  le  travail  du  graveur  et  admirer  toute  sa  délicatesse. 


YI. 


Du  jour  où  Mellan  entre  au  Louvre,  sa  vie  coule  comme  une 
onde  tranquille  ;  vie  de  labeur  incessant,  paisible,  active,  respectée. 
Ce  petit  Picard,  vif,  spirituel,  tout  pétillant  d'un  feu  intérieur, 
fantasque  même,  devient  une  sorte  d'ermite  heureux,  perdu  dans  les 
délices  de  son  art,  ami  de  la  solitude,  et  quelque  peu  sauvage.  Aucun 
incident  à  signaler,  dans  cette  existence  «  qui  ne  présente  rien  que 
d'honnête  »,  sauf  sur  le  tard,  l'histoire  assez  piquante  de  son 
mariage. 

Mariette  raconte  la  chose  de  façon  plaisante.  «  Il  était  demeuré 
garçon,  dit-il,  et  se  trouvait  dans  un  âge  assez  avancé,  car  il  avait 
au  moins  cinquante-six  ans,  lorsqu'un  homme,  qui  gouvernait  ses 
affaires  et  les  connaissait  mieux  que  lui-même,  qui  par  conséquent 
savait  qu'il  était  riche,  vint  à  bout  de  lui  persuader  de  se  marier;  il 

I.  Elle  porte  la  signature  :  C.  MELLAN  G.  P.  ET  F.  1G49  IN  jEDIBUS  REG. 
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lui  fit  entendre  qu'on  lui  épargnerait  tous  les  embarras  de  cette 
cérémonie,  et,  ce  qui  ne  le  flattait  guère  moins,  qu'on  lui  épargne- 
rait sa  bourse;  il  eut  par  ce  moyen  l'adresse  de  faire  tomber  le  choix 
sur  sa  propre  fille.  L'affaire  arrêtée  et  conclue,  on  signe  le  contrat, 
on  va  à  l'église,  on  en  revient,  tout  cela  sans  bruit  et  sans  éclat. 
Mellan  rentre  tranquillement  dans  son  cabinet  et  reprend  son  tra- 
vail. Un  dessin,  dans  la  composition  duquel  il  entrait  quelques 
figures  de  femmes,  était  alors  sur  son  bureau.  Il  fait  appeler  celle 
qu'il  venait  d'épouser;  il  la  fait  prier  de  se  rendre  .près  de  lui.  La 
pauvre  fille,  tremblante  et  tout  en  pleurs,  n'osait  y  aller.  Quitter  la 
compagnie  un  jour  de  noces,  pour  se  renfermer  seule  avec  son  mari, 
lui  paraissait  quelque  chose  de  si  terrible  que,  sans  les  discours 
persuasifs  de  sa  mère,  elle  n'eût  point  obéi.  Après  plusieurs  messages 
elle  se  laisse  enfin  entraîner  où  elle  était  appelée.  Mellan  la  met 
dans  une  situation  qui  convenait  à  son  dessin;  il  lui  fait  ôter  son 
mouchoir,  découvre  une  partie  de  sa  gorge,  prend  le  cravvon,  trace 
quelques  traits,  puis,  revenant  vers  sa  femme,  lui  faisant  changer 
d'attitude  et  ne  trouvant  pas  ce  qu'il  cherche  :  «  Rabillez-vous,  lui 
«  dit-il,  vous  pouvez  aller  retrouver  votre  monde,  je  ne  suis  pas 
«  content.  »  Plein  de  son  ouvrage,  c'était  à  lui  personnellement  qu'il 
adressait  ces  dernières  paroles.  Son  épouse,  frappée  de  ce  qu'elle 
vient  de  voir  et  d'entendre,  descend;  ses  pleurs,  qui  continuent  de 
couler,  excitent  la  curiosité  de  ses  parents.  Ils  ne  peuvent,  au  récit 
de  cette  aventure,  revenir  de  leur  étonnement.  Ils  vont  chercher 
Mellan,  qui  n'était  point  encore  sorti  de  son  cabinet,  lui  portent  des 
plaintes  amères,  et  celui-ci,  ne  pouvant  pénétrer  sur  quoi  elles 
peuvent  être  fondées,  témoigne  la  même  surprise,  entre  en  explica- 
tions, et  donne  la  véritable  interprétation  des  paroles  qui  lui  sont 
échappées.  On  lui  persuade  avec  peine  de  quitter  l'ouvrage  et  de  se 
montrer  dans  la  compagnie,  pour  y  remettre  le  calme  et  rassurer  les 
esprits.  11  s'y  présente,  prend  part  à  la  joie,  et  tout  se  passe  dans 
l'ordre.  La  femme,  tranquillisée,  étudie  le  caractère  de  son  mari,  et 
se  rend  bientôt  la  maitresse,  tandis  que  Mellan,  débarrassé  de  toute 
sollicitude,  se  livre  sans  réserve  à  de  nouveaux  travaux.  » 

«,  Il  les  continua,  ajoute  Mariette,  jusqu'au  dernier  instant  d'une 
vie  qui  fut  longue  et  exempte  de  toutes  les  infirmités,  compagnes 
inséparables  de  la  vieillesse,  et,  ce  qui  n'est  pas  ordinaire,  non  seule- 
ment il  conserva  toute  sa  tète,  mais  la  main  ne  lui  refusa  jamais  le 
service.  » 

Mellan  mourut  le  9  septembre  1688,  passé  quatre-vingt-dix  ans, 
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sans  Laisser  d'enfants,  d'une  chute  qu'il  lit  dans  son  escalier.  Il  fui 
inhumé  dans  l'église  Saint-Germain-l'Auxerrois,  sa  paroisse. 
11  n'était  pas  de  l'Académie. 


VII. 


L'influence  de  ce  grand  artiste  fut,  on  n'en  peut  douter,  considé- 
rable .sur  les  progrès  de  la  gravure  au  xvnc  siècle.  Il  transforma  ce! 
art  et,  par  la  liberté  de  sa  pratique,  par  une  adresse  manuelle  sans 
précédent,   l'affranchit  des  formules  étroites  où  les   burinistes  le 

tenaient  encore  enserré.  Mellan  fut,  au  sens  le  plus  large,  un  initia- 
teur, un  novateur.  Hardi,  indépendant  par  tempérament,  doté  des 
dons  naturels  les  plus  rares,  il  avait  tout  ce  qu'il  faut  pour  secouer 
les  traditions,  marcher  en  avant,  créer  un  style  neuf,  fécond,  per- 
sonnel. Si  son  procédé  à  une  seule  taille  n'a  pas  trouvé  d'imitateurs, 
en  raison  même  des  difficultés  de  son  emploi,  il  est,  du  moins,  certain 
que  la  vue  de  ses  admirables  portraits,  si  remplis  d'air,  de  lumière, 
si  vivants,  si  caractérisés,  eut  une  action  directe,  décisive,  sur  ses 
contemporains  et  ses  successeurs  immédiats,  les  Michel  Lasne,  les 
Daret,  les  Morin,  les  Cliauveau,  les  Nanteuil.  De  même,  son  goût 
d'ornemaniste  a  donné  à  ce  que  j'appellerai  la  mise  en  scène  du 
portrait  une  simplicité,  une  élégance  dont  on  n'avait  pas  soupçon. 

Le  génie  de  Mellan  apparaît  avec  trois  qualités  dominantes,  les 
plus  rarement  réunies  et,  à  mes  yeux,  les  plus  précieuses  chez  un 
artiste  :  le  sentiment  de  la  vie,  la  sincérité  de  l'observation,  l'origi- 
nalité des  méthodes. 

Nous  avons  vu,  dans  ses  portraits,  jusqu'à  quel  degré  il  avait 
poussé  le  rendu  de  la  vie,  le  souci  de  la  vérité  et  de  l'obser- 
vation. Quant  à  sa  fameuse  taille  unique,  que  des  esprits  superficiels 
ou  inattentifs,  ont  pris  pour  une  gageure  de  virtuosité  et  un  parti 
pris  de  bizarrerie,  c'était  simplement  le  produit  rationnel  de  ses 
premières  recherches  et  comme  une  déduction  logique  de  ses  pro- 
cédés. 11  y  fut  tout  naturellement  conduit  par  un  besoin  chaque  jour 
grandissant  de  faire  jouer  ses  figures  dans  l'atmosphère  et  d'en 
augmenter  le  relief  lumineux. 

Ceci  n'est  pas  pour  nous  surprendre,  si  on  fait  état  que  Mellan 
ajoutait  à  sa  qualité  de  graveur,  celle  de  peintre  et  de  dessinateur. 
Cette  double  éducation  lui  donnait,  devant  la  nature,  une  force,  une 
science,  une  autorité  que  ne  saurait  posséder  un  simple  praticien,  si 
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habile  qu'on  le  suppose.  Malheureusement  ses  dessins  ont  presque 
tous  disparu  ;  les  plus  beaux  se  trouvaient  dans  le  cabinet  de  curio- 
sités du  célèbre  ébéniste  Boulle,  cabinet  qui  périt  dans  un  incendie; 
mais  nous  pouvons  nous  fier  aux  éloges  de  Mariette.  Nous  en  con- 
naissons un,  cependant,  qui  donne  une  haute  idée  de  sa  manière 
vive  et  spirituelle  de  manier  le  crayon,  c'est  un  portrait  d'homme,  à 
la  pierre  noire,  acquis  récemment  en  Angleterre  par  la  Bibliothèque 
d'Abbeville  '.  Ce  beau  portrait  me  parait  être  le  propre  portrait  de 
Mellan  âgé,  par  lui-même.  On  en  retrouvera  d'autres  assurément, 
dans  les  collections  publiques  et  privées,  parmi  les  anonymes  du 
xviie  siècle,  parmi  toutes  ces  pièces  débaptisées  suivant  les  fluctua- 
tions de  la  mode.  Ils  reviendront  au  jour  lorsque  l'œuvre  gravé  de 
Mellan  aura  repris  la  place  éminente  qu'il  doit  occuper  dans  l'estime 
des  véritables  amateurs,  lorsque  à  un  oubli  immérité,  inexplicable, 
aura  succédé  une  plus  juste  appréciation  des  mérites  de  cet  artiste 
d'une  originalité  exquise  et  français  jusqu'aux  moelles. 

LOUIS     GONSE. 

1.  La  Bibliothèque  publique  d'Abbe ville,  sous  l'impulsion  de  son  dévoué  con- 
servateur, M.  Delignières,  a  formé,  au  prix  de  longs  et  patients  efforts,  un  œuvre 
de  Mellan  très  nombreux,  presque  aussi  complet  et  presque  aussi  riche  en  étals 
rares  que  celui  du  Cabinet  des  Estampes  de  Paris. 
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espérons  que  ses  organisateurs  e 
en  publiant  un  pondant  au  beau 

XXXV 111.    —    2e    PÉ1UODE. 


Un  heureux  concours  de 
circonstances  politiques,  heu- 
reux du  moins  pour  l'étude 
des  arts  appliqués  à  l'indus- 
trie, a  permis  au  gouverne- 
ment belge  de  réunir  dans 
une  des  ailes  du  palais  ina- 
chevé du  Champ  de  manœu- 
vre, où  il  centralise  ses  expo- 
sitions, un  choix  d'oeuvres 
d'orfèvrerie  et  de  dinan- 
derie,  sorties  des  couvents 
et  des  églises  du  royaume, 
tel  que  n'en  possédaient  pas 
l'exposition  de  Malines,  en 
1874,  et  celle  de  Bruxelles, 
lors  du  jubilé  patriotique 
de  1SS0. 

Les  œuvres  du  métal  sont 
pour  ainsi  dire  la  caractéris 
tique  de  la  présente  exposi- 
tion. Il -convient  néanmoins 
d'y  adjoindre  toutes  les  bran- 
ches ordinaires  de  ce  qu'on 
appelle  la  curiosité.  Et  nous 
n  conserveront  un  souvenir  durable 
et  bon  livre.  l'Art  ancien,  où  celle 
40 
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de  1880  est  étudiée.  Aussi  nous  attacherons-nous  surtout  aux 
œuvres  de  métal  parmi  lesquelles  nous  avons  l'heureuse  bonne 
fortune  d'en  trouver  qui  portent  un  nom  et  une  date,  et  de  plus 
sont  d'une  exécution  souveraine. 

Nous  aurons,  d'ailleurs,  pour  nous  aider,  l'excellent  catalogue 
qu'en  a  dressé  M.  le  chanoine  Reusens  :  catalogue  certainement  fait 
à  loisir  et  non  avec  la  hâte  forcée  de  tous  ceux  que  l'on  bâcle  à  la 
hâte  pour  les  expositions  semblables  et  qui  voient  le  jour  lorsqu'elles 
vont  clore  leurs  portes,  et  encore  si  on  les  publie. 

Il  nous  faut  cependant  nous  arrêter  un  instant  devant  une  réunion 
aussi  nombreuse  que  remarquable  de  fibules  belgo-romaines  en  émail 
champlevé,  exposée  par  la  Société  archéologique  de  Namur,  présentée 
par  elle  en  bel  ordre  et  accompagnée  de  toutes  les  explications 
nécessaires  par  M.  A.  Béquet. 

C'est  dans  la  province  de  Namur,  dans  «  l'Entre  Sambre  et  Meuse  », 
qu'aurait  existé,  vers  le  milieu  du  11e  siècle,  le  centre  de  fabrication 
de  ces  émaux  si  particuliers  que  l'on  n'est  pas  d'accord  sur  leur 
mode  d'exécution.  Ils  y  auraient  disparu  au  111e  siècle  par  suite  de 
l'invasion  des  barbares.  En  France,  ce  nous  semble,  ils  auraient  en 
partie  persisté  pendant  la  période  qu'on  y  appelle  Mérovingienne. 

Parmi  tous  ces  bijoux  de  bronze,  d'une  belle  couleur  d'or  pâle, 
lorsqu'il  est  poli,  semblables  à  l'électrum,  incrustés  d'émail  avec  une 
finesse  et  une  richesse  merveilleuses  et  par  des  procédés  que  l'on  ne 
suivra  plus,  nous  signalerons  un  petit  vase  de  bronze  trouvé  dans  un 
tombeau  du  11e  au  111e  siècle,  exposé  par  le  Musée  de  Maestricht.  Il  appar- 
tient à  la  même  série  que  le  vase  d'Ambleteuse,  conservé  au  British- 
Museum,  et  que  celui  exposé  en  1880  à  Dusseldorf  par  nous  ne 
savons  plus  quelle  Société  archéologique  des  bords  du  Rhin.  Ce  petit 
vase,  qui  avec  son  couvercle  affecte  une  forme  bulbeuse,  comme  le 
dôme  d'une  église  russe,  ou  l'ancienne  poivrière  de  bois  de  nos 
paysans  normands,  est  entièrement  couvert  d'alvéoles  dont  plusieurs 
ont  conservé  des  traces  d'émail  bleu. 

Ces  émaux  sont  accompagnés  d'un  certain  nombre  de  bijoux  en 
or,  fibules  circulaires,  ou  pendants  d'oreilles.  La  surface  des  uns  est 
toute  recouverte  de  tables  de  grenat  sur  paillons  estampées,  cloison- 
nées dans  l'or  ;  sur  les  autres  ces  tables  de  grenat  montées  comme 
des  pierres  sont  accompagnées  de  filigranes  granulés  ;  œuvres  d'une 
exécution  excellente  et  d'une  grande  richesse  bien  que  le  décor  ne 
résulte  que  des  lignes  géométriques  que  les  cloisons  d'or  dessinent 
entre  les  grenats.  Une  boucle  à  deux  dents,  appartenant  à  l'église 
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N.-D.  de  Tongres  (n"  16),  est  une  merveille  d'exécution.  Nous  cite- 
rons aussi,  à  cause  d'une  particularité  de  construction,  un  liant 
bijou  en  forme  de  pyramide  quadrangulaire  tronquée,  que  l'on  croit 
être  une  tête  d'épingle  (n"  29).  De  la  section  la  plus  étroite  sorl  une 
tige  qui  était  celle  de  l'épingle,  et  la  section  la  plus  large  est  entiè- 
ii  ment  couverte  de  tables  de  grenat  cloisonnées  sur  une  platine 
portée  par  huit  arcs  plein  cintre  en  filigrane  granulé,  deux  sur 
chaque  face.  Ce  mode  de  monture  se  remarque  sur  des  bijoux  authen- 
tiquement  carolingiens.  En  tous  cas,  cette  épingle  et  la  plupart  des 
bijoux  que  nous  venons  de  mentionner,  trouvés  à  Marcilles  (Brabant 
étaient  accompagnés  d'une  petite  croix  pattée  en  bronze  et  de  la 
garniture  en  bronze  de  la  seille  de  bois  caractéristique,  en  France, 
des  tombes  mérovingiennes.  Mais  qui  pourrait  dire  où  finit  l'art 
mérovingien  et  où  commence  celui  que  nous  appelons  carolingien. 
Les  procédés,  les  pratiques  et  les  usages  se  perpétuent  sans  souci  des 
sections  brusques  que  font  les  évolutions  de  notre  planète  et  Les 
révolutions  de  son  histoire.  Jules  Labarte  croyait  tous  ces  bijoux  de 
fabrication  byzantine  et  importés  par  le  commerce.  Il  y  aurait 
beaucoup  à  dire  contre  cette  opinion  trop  absolue. 

L'Orfèvrerie.  —  Franchissant  un  long  intervalle  d'années,  de 
siècles  même,  nous  arrivons  à  l'orfèvrerie  du  moyen  âge.  La  Châsse 
de  saint  Madelin,  de  l'église  de  Visé,  en  argent  repoussé  et  doré  par 
parties,  avait  été  retirée  provisoirement  de  l'exposition  lorsque  nous 
l'avons  visitée.  Elle  serait  du  xie  siècle,  et,  d'après  le  catalogue, 
présenterait  de  telles  anomalies  iconographiques,  que  nous  regrettons 
vivement  de  ne  l'avoir  pu  étudier. 

Nous  arrivons  au  xne  siècle,  avec  les  deux  grandes  châsses  «  in 
modum  grangiœ  »,  comme  disent  les  inventaires,  mais  de  granges  très 
ornées,  qui  appartiennent  à  l'église  de  Notre-Dame  de  Huy  (nos  53  et 
54).  Exécutées  en  1173  par  un  orfèvre  de  Huy  nommé  Godefroid  de 
Claire  ou  le  Noble,  pour  renfermer  les  reliques  de  saint  Donatien  et 
de  saint  Mengod,  mais  outrageusement  remaniées  en  1560  par  un 
certain  Gaspar,  de  Naumur,  qui,  sous  prétexte  de  restauration,  y  a 
incorporé  les  débris  d'une  troisième  châsse,  nous  n'avons  autre  chose 
à  faire  qu'à  en  louer  certaines  parties  qui  sont  excellentes. 

Une  autre  grande  châsse  (n°  55),  appartenant  à  M.  le  duc  de  Beau- 
fort,  se  rattache  à  l'art  allemand  des  commencements  du  xmc  siècle 
par  le  style  des  figures,  un  peu  courtes,  du  Christ  et  de  saint  Maur, 
assises  à  chaque  extrémité,  des  douze  apôtres,  assises  suivant  l'iiabi- 
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tude,  sous  les  arcs  qui  garnissent  les  côtés;  et  des  personnages 
bibliques  qui  agissent  dans  les  bas-reliefs  des  médaillons  du  toit.  Les 
bandes  d'émail  qui  alternent  avec  des  filigranes  pour  composer  les 
frises  et  les  encadrements,  et  même  les  archivoltes  des  arcs,  en  partie 
champlevées  et  en  partie  cloisonnées,  sont  allemandes  par  ce  détail 
ainsi  que  par  leurs  colorations. 

La  dernière  des  grandes  châsses  (n°  56),  celle  de  Notre-Dame  de 
Huy,  qui  est  fort  belle  bien  qu'en  très  mauvais  état,  mais  qui  fort 
heureusement  n'a  subi  aucune  restauration,  accuse  le»xinc  siècle  par 
l'élégance  de  ses  figures,  celle  de  la  Vierge  surtout,  assise  sous  Tare 
de  l'un  des  pignons. 

Nous  arrivons  maintenant  aux  œuvres  de  Hugo,  moine  augustin 
de  l'ancienne  abbaye  d'Oignies,  sur  la  Sambre ,  qui  sont  une  des 
attractions  de  l'exposition  rétrospective,  même  auprès  des  simples 
visiteurs  belges  qui,  nous  voyant  prendre  des  notes,  nous  croyaient 
rais  là  pour  les  renseigner  sur  leur  place. 

Le  moine  orfèvre  est  en  train  de  devenir  une  illustration  :  c'était 
d'ailleurs  un  artiste  fort  imaginatif  et  un  exécutant  fort  habile. 

Dès  l'année  1846,  le  frère  du  savant  jésuite  Léon  Cahier,  qui 
s'appliqua  l'un  des  premiers  à  faire  revivre  l'orfèvrerie  du  moyen  âge. 
fit  connaître  dans  les  Annales  archéologiques  de  Didron  (t.  V)  les 
œuvres  du  moine  Hugo. 

Le  dernier  abbé  d'Oignies,  qui  avait  caché  le  trésor  de  son  abbaye 
lors  de  l'arrivée  de  nos  armées  républicaines,  à  qui  l'on  attribue,  à 
l'étranger,  tous  les  méfaits  dont  parfois  elles  sont  fort  innocentes, 
l'abbaye  n'ayant  pas  été  rétablie,  le  donna  aux  sœurs  de  Notre-Dame, 
à  Namur,  qui  l'ont  précieusement  conservé  intact  jusqu'à  nous.  Il 
comprend  quinze  pièces  qui  sont  :  un  évangéliaire  et  sa  couverture 
(publié  en  chromolithographie  dans  l'Art  ancien  à  l'Exposition  nationale 
belge  de  1880);  un  calice  (publié  dans  l'Exposition  de  Malines, 
pi.  XXXIII);  une  croix  reliquaire;  le  pied  d'une  croix  reliquaire 
incrustée  d'émaux  grecs  et  de  travail  grec  fort  probablement  (publié 
dans  les  Annales  archéologiques ,  t.  V);  le  reliquaire  d'une  côte  de 
saint  Pierre  (publié  dans  les  Mélanges  d'Archéologie  et  d'Histoire,  t.  I, 
p.  118,  pi.  XXIII);  deux  pieds  reliquaires  (l'un  publié  dans  l'Art 
ancien,  pi.  XII,  et  dans  l'Exposition  de  Malines,  pi.  XVIII);  le  reli- 
quaire de  saint  Nicolas,  patron  de  l'abbaye  d'Oignies;  un  gobelet  à 
couvercle  hémi-sphérique  (publié  dans  l'Art  ancien,  p.  12)  ;  un  grand 
reliquaire  discoïde  lobé  de  la  classe  des  phylactères,  et  cinq  petits 
phylactères  très  variés  de  forme. 
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On  lui  attribue  en  outre,  à  L'exposition,  deux  croix  reliquaires  â 
douille  traverse,  L'une  (n°  38)  appartenant  à  la  Société  archéologique 
de  Namur,  l'autre  (n°  39)  à  M.  le  baron  de  BroquevilLe,  à  Postel. 

La  pLus  importante  de  toutes  ces  pièces  est  la  couverture  d'évan- 
géiiaire  i  a°  1  L8),  parce  que  des  figures  d'assez  grandes  proportions  en 
sont  le  motif  principal,  accompagnées  d'éléments  décoratifs  très  par- 
ticuliers, qui  caractérisent  les  œuvres  du  moine  Hugoel  qui  sont  des 
nielles,  des  rinceaux  en  repoussé  et  des  semis  de  pampres. 


[MED     It  E  1. 1  Q  U  A  1  ri  E     EN     A  RG  EN  T    DOUÉ    (  X  1 1  1  "     S  I  I   ..  I   e). 

(OEuvre  du  frère  Hugo.  —  Sœurs  de  Notre-Dame,  à  Namui 


Les  figures  sont  :  d'un  côté,  le  Christ  assis  en  majesté,  dans  une 
position  symétrique,  tenant  le  globe  de  la  gauche  et  bénissant  de  la 
droite,  entre  les  quatre  symboles  évangéliques ;  de  l'autre,  le  Christ 
en  croix  entre  la  Vierge  et  saint  Jean,  en  argent  repoussé  et  doré. 

Les  figures  sont  un  peu  courtes,  le  masque  en  est  carré  et  plat; 
leurs  draperies  sont  à  plis  abondants  et  serrés,  plus  que  nous  ne  le 
voyons  dans  la  tradition  française,  même  au  xn°  siècle.  Cette  même 
abondance  de  plis  se  retrouve  sur  les  petites  figures  en  léger  relief 
qui  décorent  le  pied  du  reliquaire  de  saint  Pierre.  Ces  plis  sortent 
presque  sans  transition  du  fond  et  forment  comme  un  vermiculé  qui 
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nous  semble  permettre  de  reconnaître  d'autres  œuvres  du  moine 
Hugo,  s'il  en  existe. 

Les  plaques  de  vermeil  qui  forment  l'objet  principal  de  la  cou- 
verture de  l'Evangéliaire  qui  nous  occupe,  sont  bordées  par  une 
inscription  niellée,  puis  par  un  biseau  couvert  de  plaques  d'argent 
estampé  et  ciselé,  représentant  des  rinceaux  à  tige  plate  accom- 
pagnée de  la  feuille  lobée  si  fréquente  dans  l'ornementation  du  xne 
au  xnip  siècle,  d'une  merveilleuse  netteté  d'exécution.  Cela  est  fin  et 
précis  sans  aucune  sécheresse.  Nous  notons  le  même  caractère  sur 
plusieurs  des  phylactères  qui.  appartenant  au  même  trésor,  sont  juste- 
ment attribués  a  la  même  main.  Enfin  la  bordure  extrême  est  décorée 
de  plaques  d'argent  niellé  qui  alternent  avec  des  réseaux  de  pampres 
dont  les  tiges,  les  feuilles  et  les  grappes,  avec  des  fleurettes,  sont 
estampées  séparément,  soudées  ensemble  et  rapportées  sur  le  fond. 

Ici  encore,  comme  dans  le  modelé  des  petites  figures,  nous  trou- 
vons la  même  façon  d'exprimer  par  un  filet  saillant  les  nervures 
des  feuilles.  Des  cabochons  semés  de  place  en  place,  mais  avec  plus 
de  sobriété  que  jadis,  jettent  quelques  étincelles  colorées  au  milieu 
du  faisceau  de  paillettes  d'or  qui  s'irradient  du  fond,  et  auxquelles 
s'opposent  les  tons  froids  des  nielles. 

Dans  le  treillis  de  la  bordure  de  l'Evangéliaire  comme  dans  celui 
qui  recouvre  le  croissant  où  est  enfermée  la  côte  de  saint  Pierre, 
Hugo  a  introduit  des  chasseurs  poursuivant  le  gibier.  Le  R.  P.  A. 
Martin  qui  était  un  symboliste  à  outrance,  en  publiant  ce  dernier 
reliquaire  dans  ses  Mélanges  d'archéologie  et  d'histoire,  s'appuyait  sur 
un  passage  d'Herrade  de  Landsberg  pour  y  voir  la  figure  de  l'apôtre 
«  chassant  >>  les  gentils  par  la  prédication.  Est-ce  chassant  qu'il 
faudrait  dire"? 

Toujours  est-il  que  ces  pampres  qui  rappellent  les  filigranes  si 
fréquents  dans  l'orfèvrerie  jusqu'au  xne  siècle,  mais  avec  plus  d'in- 
vention et  d'art,  sont  comme  la  marque  des  œuvres  du  moine 
d'Ûignies. 

Les  nielles  aussi,  abondamment  mélangés  avec  les  treillis  de 
pampres,  semblent  une  seconde  caractéristiqtte  de  ses  œuvres.  Ils 
remplacent  les  émaux  de  jadis.  Il  y  en  a  six  sur  chaque  plat  de 
l'Evangéliaire.  Un  le  représente  agenouillé,  tenant  levé  le  livre  qu'il 
présente,  d'abord  au  Christ,  puis  à  saint  Nicolas,  patron  de  l'abbaye, 
qui  le  bénit  dans  une  petite  plaque  correspondante. 

Le  texte  et  les  miniatures,  d'ailleurs  peu  remarquables  de  cet 
Evangéliaire,  sont-ils   de  lui,  malgré  celle  qui  le  représente  âge- 
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nouille  ?  L'inscription  suivante  niellée  sur  une  bande  Je  la  couver- 
ture, indiquerait  pi  le  manuscrit  a  été  execu 
demande  ou  à  l'aide  de  quêtes,  la  couverture  d" 
est  bien  de  sa  main.  —  /.  •  •  // 

— 
arte  fabrili,  H>  ,j 

Ce  moine  qui,  tandis  que  les  autres  chantaient  les  loua    . 
Christ  par  leur  bouche,  les  chantait  par  son  travail,  se  sentant  - 
rieur  aux  orfèv.  :;temporains,  signait  ses  œuvres  avec  un 

certain  orgueil  qui  se  voile  d'humilité,  comme  sur  le  cal: 
dont  le  nœud  est  une  merveille  d'invention  et  d'exécution.  // 
.Cal  ali  nichola 

La  croix  reliqnaii  .  pour  laquelle  le  moine  Hugo  a  fait  un 

pied,  n'est  certainement  point  de  lui.  C'est  une  œuvre  d'une  autre 
époque:  byzantine  probablement,  qui  passe  à  tort  peut-ét: 
des  dates,  pour  un  don  de  Jacques  de  Vitrv.  évéque  de  Ptolémaîs 
mort  dans  l'abbaye  d'Oîgnies,  en  1244.  Elle  est  ornée  d'émaux  cloi- 
îs  byzantins,  de  pierres  cabochon  et  de  filigranes  tordus  dessi- 
nant de  simples  quatre-lobes.  Mais  le  pied  est  une  œuvre  de  fonte, 
d'un  dessin  vigoureux,  et  d'une  ciselure  très  soignée.  Chaque 
de  ce  pied,  qui  est  triangulaire,  est  composée  de  deux  lions  affrontés 
au  milieu  de  rinceaux  à  jour.  Un  dragon,  dune  iiére  tournure,  qui 
descend  sur  chaque  arête,  posant  ses  pattes  sur  le  sol,  forme  pied, 
tandis  que  sa  queue  s'arrondissant  en  volute  vient  accompagner  le 
nœud  décoré  des  symboles  évangéliques.  C'est  une  œuvre  superbe 
dans  la  simplicité  de  ses  lîg 

A  quelle  époque  vivait  sur  les  bords  de  la  Sambre  ce  moine 
orfèvre.'  Une  bande  de  parchemin,  conservée  dans  le  reliquaire  de  la 
cote  de  saint  Pierre  n°  73  .  nous  l'apprend  par  l'inscription  suivante 
en  écriture  cursive  du  xin"  siècle  :  Reliqui>:  i±t>:  fttrvM  hic  recondiit 
aimo  domini  m   ■;:-  xs  octaw.  Fratris  Hvgo  vas  istvd  ■•    -    - 

-st  donc  avant  l'année  1228  que  fut  fabrique  ce  reliquaire  où 
nous  retrouvons  tous  les  éléments  caractéristiques  de  l'orfèvrerie  de 
Hugo  qui,  moine  augustin  d'Oignies,  enrichissait  l'abbaye  de  ses 
œuvres  dans  le  premier  tiers  du  xm?  siècle. 

Deux  autres  pièces  remarquables,  une  croix  reliquaire  à  deux 
branches   îr  41  |,  et  un  reliquaire  de  la  vraie  ci  42),  cylindre 

porté  sur  un  pied,  contre  l'habitude,  appartenant  tous  deux  à  1\  s 

I.  Question.  Quête,  dans  Du  Can^e. 
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de  Walcourt,  dans  la  même  région,  se  rapprochant  beaucoup  des 
œuvres  de  l'abbaye  d'Oignies,  tant  par  la  nature  du  semis  de  pampres 
que  par  l'emploi  des  nielles,  ont  longtemps  été  attribuées  à  Hugo. 
Mais  une  comparaison  attentive  des  motifs  d'ornement  a  fait  recon- 
naître qu'ils  sortaient  de  matrices  différentes.  Les  feuilles  de  vigne, 
en  effet,  y  sont  interprétées  avec  quelque  respect  de  la  nature  ;  elles 
appartiennent  plus  à  l'art  du  xm°  siècle  qu'à  celui  du  xu%  dont  les 
œuvres  de  Hugo  sont  pour  ainsi  dire  un  prolongement.  Enfin  les 
feuilles  de  lierre  viennent  y  ajouter  la  netteté  do-  leurs  contours 
aigus  et  imprimer  une  autre  physionomie  à  l'ensemble. 

Il  est  probable,  d'ailleurs,  que  le  moine  Hugo  avait  formé  des  élèves 
dans  l'atelier  du  monastère  à  en  juger  par  le  pied  de  la  croix  reli- 
quaire (n°  37)  qui  lui  est  justement  attribuée.  Ainsi  que  le  remarque 
M.  le  chanoine  Reusens ,  les  treillis  de  feuillages  sont  moins  soignés 
et  nous  y  trouvons,  de  plus,  un  autre  ton  d'or  que  sur  la  croix. 

Du  reste,  l'atelier  de  l'abbaye  d'Oignies  semble  avoir  persisté 
après  la  disparition  du  moine  Hugo,  carie  reliquaire  ostensoir  (n°  106), 
qui  appartient,  sans  conteste,  à  l'art  du  xiv°  siècle,  a  été  superposé  à 
un  pied  orné  de  nielles,  de  frises  et  de  dragons  qui  est  évidemment  de 
la  main  de  celui-ci.  Un  reliquaire  fort  original  composé  d'une  colombe 
posée  sur  une  tige  à  nœuds  qui  sort  d'un  pied  demi-sphérique,  ciselé 
de  branches  de  chêne  et  orné  de  nielles  (n°  130),  provenant  du  même 
trésor,  procède  encore  de  la  même  tradition. 

Notons  comme  appartenant  à  la  même  école  un  charmant  reli- 
quaire cylindrique  vertical  pédicule  (cat.  102)  que  l'église  de  Ittre 
vient  de  céder  au  Musée  archéologique  de  la  porte  de  Hall  (publié 
dans  l'Exposition  de  Malines,  pi.  XX). 

Parmi  un  grand  nombre  de  «  reliquaires-ostensoirs  »  ainsi  que 
les  appelle  M.  le  chanoine  Reusens,  à  cylindre  de  verre  ou  de  cristal, 
horizontal  ou  vertical,  nous  n'en  citerons  que  deux.  L'un  (n'°  168). 
appartenant  à  l'église  Saint-Quentin  de  Hasselt,  en  forme  de  lanterne 
à  six  faces  avec  contreforts  sur  les  arêtes,  présente  tous  les  caractères 
du  xive  siècle  avancé,  et  porte  sur  ses  œuvres  vives,  cette  date  trou- 
blante; m0,  ce",  lxxx".  vi°.  L'ouvrier  a-t-il  omis  le  troisième  c  des 
centaines,  vieillissant  ainsi  l'œuvre  d'un  siècle,  ou  le  brunissoir  d'un 
restaurateur  trop  zélé  Fa-t-il  effacé?  Ce  serait  aux  érudits  belges  de 
rechercher  si  la  dame  Herlewige  de  Dist,  prieure  de  Herkenrode,  qui 
l'a  fait  exécuter  vivait  au  xme  ou  au  xive  siècle.  L'autre  appartenant  à 
l'église  de  N.-D.  des  Dominicains  à  Louvain  (n°  172),  qui  est  une 
œuvre  faite  à  Amsterdam,  en  1520,  bien  qu'elle  conserve  tous  les 
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caractères  du  gothique  flamand  le  plus  amenuisé,  est  une  merveille 
do  délicatesse  dans  l'enchevêtrement  des  piliers,  en  guise  decontre- 


COUVERTURE    D'ilVANGÉLlAlHE     (Xlll       SIÈCLE). 

(Œuvre  du  frère  Hugo.  —  Bibliothèque   de  l'Université  de  Liège.) 


forts  et  des  avcs-boutants  qui  le  composent  (publié  dans  Y  Exposition  de 
Malmes,  pi.  XXIX). 


XXXVIII.    —    2e    PERIODE. 


41 
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Un  reliquaire,  d'une  composition  très  compliquée,  dont  une  croix 
fleurdelisée  portant  sur  un  cercle  forme  le  motif  principal,  appartient 
à  l'église  de  Saint-Martin  de  Hal  (n°  122);  il  fut  donné  par  Louis  XI 
à  l'église  de  Notre-Dame  de  la  même  ville.  Le  roi  s'y  est  fait  repré- 
senter agenouillé  d'un  côté  de  la  croix,  vis-à-vis  de  Charlotte  de  Savoie. 
Les  armes  de  France,  écartelées  de  celles  du  Dauphiné,  interrompent 
la  galerie  à  jour  de  la  terrasse  qui  porte  la  croix  et  les  deux  person- 
nages (publié  dans  l'Exposition  de  Malines,  pi.  XXIII). 

Une  autre  pièce  d'orfèvrerie  (n°  139),  qui  nous  intéresse  également, 
nous  montre,  en  des  proportions  plus  grandes  que  le  roi  Louis  XI, 
son  ennemi  intime,  le  duc  de  Bourgogne,  Charles  le  Téméraire. 
Exécutée  en  or  par  Gérard  Loyet  en  1471,  elle  fut  offerte  à  la  cathé- 
drale de  Saint-Lambert,  de  Liège,  par  le  duc,  en  expiation  du  sac  de 
la  ville  et  de  celle  de  Dinant. 

Elle  se  compose,  ainsi  que  le  montre  notre  croquis  exécuté 
d'après  la  photogravure  publiée  chez  l'éditeur  Claesen,  à  Liège, 
de  Charles  le  Téméraire,  en  armure,  agenouillé  sur  un  coussin, 
tenant  de  ses  deux  mains  un  petit  prisme  hexagone  qui  renferme 
une  relique  de  saint  Lambert,  sa  coiffure  qui  est  une  sorte  de 
salade  à  mésail  mobile  et  ses  gantelets  étant  posés  à  terre,  et  de 
saint  Georges  debout  derrière  lui.  Revêtu  d'une  armure  où  nous 
soupçonnons  quelque  fantaisie  héroïque,  sans  s'inquiéter  du  dragon, 
son  symbole,  qui  s'agite  à  ses  pieds,  le  saint  pose  une  main  sur 
l'épaule  du  duc,  et,  comme  il  est  plus  intime  que  lui  avec  saint  Lam- 
bert qu'il  a  dû  rencontrer  en  Paradis,  se  contente  de  soulever  sa 
coiffure.  Ces  deux  figures  portent  sur  un  socle  sur  lequel  sont  gravées 
en  pointillé,  d'abord  les  deux  lettres  C.  M.,  puis  la  devise  :  Je  l'ai/ 
emprins  et  enfin  les  briquets  qui  font  jaillir  des  flammes  d'un  silex 
en  forme  de  quatre  lobes,  vrai  caillou  ornemental.  Il  ne  reste  que  la 
trace  d'un  écu  d'armoiries,  probablement  émaillé,  qui  était  appliqué 
sur  la  face  principale. 

Il  serait  intéressant  d'étudier  l'armure  du  donateur,  armure  de 
pied,  croyons-nous,  car  les  braconnières  de  la  cuirasse  se  développent 
en  un  jupon,  bien  que  les  solerets  se  prolongent  en  poulaines  formi- 
dables ;  mais  l'œuvre  vient  de  subir  l'outrage  d'une  remise  à  neuf 
radicale,  et  le  brunissoir  d'un  ouvrier  à  la  main  trop  lourde  a  écrasé 
quelques  détails  qui  rendent  certains  ajustements  incompréhensibles. 
Ainsi  l'on  ne  voit  pas,  autour  du  buste,  ce  qui  est  la  cuirasse  et  ce  qui 
est  la  Jacques  à  larges  manches  qui  la  recouvre,  car  ces  manches 
fendues  au  coude  laissent  passer  les  cubitières  de  l'armure  des  bras. 
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La  tète  étant  d'assez  grande  proportion  nous  doit  donner  une 
image  fidèle  de  Charles  le  Téméraire,  d'autant  plus  que  la  peinture 
qui  la  recouvre  peut  y  ajouter  les  particularités  du  teint.  Les  carna- 
tions seules  sont  peintes,  suivant  une  pratique  ordinaire,  au  moyen 
âge.  L'exposition  nous  en  offre  un  autre  exemple  dans  le  Imste  de 
sainte  Pinose,  d'un  caractère  très  individuel  (n  '  69)  qui  appartient  à 
l'église  de  Notre-Dame  de  Tongres. 

L'exécution  des  têtes  du  groupe  de  la  cathédrale  de  Liège  est 
assez  sommaire,  traitée  par  grands  plans  peu  liés  ensemble.  Quant 
au  reste,  qui  est  tout  battant  neuf,  il  ne  présente  à  l'œil  que  des 
surfaces  lisses  et  d'un  éclat  aveuglant. 

Un  dernier  reliquaire  passe  pour  être  un  don  de  Robert,  roi  de 
France,  à  l'empereur  saint  Henri,  qui  l'aurait  offert  en  1006  à  l'église 
de  Sainte-Croix,  de  Liège,  qui  le  posséderait  encore  (publié  dans 
l'Exposition  de  Ma/mes, pi.  XV).  Nous  serions  donelà  en  présence  d'une 
œuvre  considérable  des  premières  années  du  xie  siècle.  Malheureu- 
sement il  n'en  est  rien,  sauf  peut-être  pour  un  bijou  qui  d'ordinaire 
y  est  enchâssé,  qui  renferme  une  dent  de  saint  Vincent,  et  qu'on 
avait  enlevé  avant  l'exposition.  Le  reliquaire  dont  il  s'agit  (n°  48) 
n'est  que  du  xii°  siècle,  ce  qui  ne  l'empêche  pas  d'être  une  œuvre 
importante  et  d'un  grand  caractère,  un  peu  sauvage,  comme  toutes 
les  œuvres  semi-byzantines,  semi-allemandes  de  cette  époque.  C'est 
un  de  ces  tableaux  en  cuivre  repoussé  et  doré,  assez  fréquents  à 
rencontrer  jadis  dans  les  églises  de  la  région  et  qui  sont  aujourd'hui 
dispersés.  Une  partie  de  ceux  de  l'ancienne  collection  Soltykoft, 
qui  provenaient  de  Tongres  ou  de  Stavelot.  a  été  rachetée  par  le  gou- 
vernement belge  pour  le  Musée  de  la  porte  de  Hal  où  nous  les  avons 
revus  avec  plaisir.  D'autres  appartiennent  au  Musée  de  South-Ken- 
sington,  et  celui  de  la  collection  Basilevvsky  est  maintenant  au 
palais  de  l'Hermitage.  Celui  de  Liège  est  recouvert  de  volets,  et  forme 
un  triptyque  dont  le  centre  ressemble  assez  aux  tables  de  la  Loi  telles 
qu'on  les  figure.  De  grandes  figures  d'anges  maigres,  soutenant  un 
petit  reliquaire  de  la  vraie  croix,  y  sont  figurés,  au-dessus  d'un  arc 
qui  protège  les  bustes  des  justes  qui  ressuscitent.  Leur  nimbe  est 
décoré  de  dessins  d'or  sur  ce  fond  de  vernis  brun  particulier  aux 
ateliers  rhénans  du  xne  siècle. 

L'Exposition  nous  en  offre  deux  exemples  plus  considérables. 
L'un  est  le  revers  d'un  phylactère  (n°  100)  et  l'autre  une  plaque  de 
châsse  (n°  66)  appartenant  tous  deux  à  la  Société  archéologique  de 
Namur. 
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Le  dessin,  qui  est  d'or,  est  formé  par  une  foule  de  petits  traits 
jointifs,  comme  s'il  avait  été  exécuté  par  enlevage  au  grattoir  ou  à 
la  pointe  sur  le  fond  de  vernis  encore  frais  qui  recouvre  toute  la 
plaque,  et  laisse  transparaître  la  dorure  sous-jacente. 

Le  vernis  brun  est  d'un  ton  chaud,  mordoré  sur  le  n°  66,  tandis 
qu'il  est  triste  et  sans  transparence  sur  le  revers  du  phylactère.  On 
dirait  que  l'or  n'existe  que  dans  l'ornement  qui  aurait  alors  été  exécuté 
au  pinceau.  Ce  serait  un  point  à  élucider  par  un  examen  à  la  loupe. 

Que  d 'œuvres  charmantes  l'orfèvrerie  nous  offrirait  encore  qu'il 
faut  passer  sous  silence.  Comme  la  magnifique  couronne  reliquaire, 
en  or  décoré  de  filigranes  et  de  cabochons,  conservée  dans  un  écrin 
de  cuir  décoré  d'émaux,  qui  appartient  à  la  cathédrale  de  Namur 
(publié  dans  Y  Art  ancien,  p.  13),  avec  la  belle  statuette  en  argent  doré 
de  saint  Biaise  que  nous  nous  contentons  de  publier;  comme  une 
série  d'autres  statuettes  d'argent,  doré  en  partie  (nos  78  à  83,  publié 
dans  l'Exposition  de  Matines,  pi.  XVII),  dont  plusieurs  sont  debout  à 
côté  d'une  tour  qui  renferme  les  reliques  du  saint  représenté,  expo- 
sées par  l'église  Notre-Dame  de  Tongres;  comme  le  chef  reliquaire 
d'une  sainte  (n°  70)  dont  le  visage  d'ivoire  est  tout  enveloppé  de 
voiles  d'argent, prêté  par  M.  le  baron  A.  Von  Oppenheim,  de  Cologne. 
Dans  un  autre  ordre  nous  citerons  encore  une  petite  châsse  tout  à 
jour  du  xive  siècle  (n°  65),  appartenant  à  M.  JulesFresart,  de  Liège  ;  le 
couvercle  à  jours  rayonnants  d'un  Agnus  (n°  136)  au  Musée  diocésain 
de  Liège,  et,  à  titre  de  curiosité,  l'enveloppe  en  argent  semé  d'écus 
d'armoiries,  du  cierge  miraculeux  de  la  confrérie  des  Damoiseaux 
(n°  137)  qui  est  loin  d'avoir  l'élégance  de  notre  Sainte  Chandelle 
d'Arras  (publié  dans  Y  Art  ancien,  p.  24). 

Les  oeuvres  italiennes  sont  rares  à  l'exposition  de  Bruxelles, 
aussi  n'en  trouvons-nous  qu'une  à  noter.  C'est  une  croix  de  proces- 
sion (n°  215)  appartenant  à  M.  Thewalt,  de  Cologne,  qui  ne  dit  que 
des  choses  tristes  tout  d'abord,  à  cause  du  ton  noir  des  plaques  qui 
la  recouvrent  et  qui  sont  serties  dans  une  mince  bouture  de  cuivre 
doré,  mais  qui  gagne  énormément  à  être  examinée  de  près.  Toutes  ces 
plaques,  en  effet,  sont  des  nielles  de  la  fin  du  xve  siècle,  où  un  artiste 
florentin,  probablement,  a  figuré  d'un  burin  très  habile,  et  d'un  grand 
style,  les  principales  scènes  de  la  Passion  et  plusieurs  saints.  Malheu- 
reusement le  soufre  de  la  composition  qui  forme  le  nielle  s'est 
évaporé  en  partie  pour  sulfurer  les  parties  jadis  blanches  des  plaques, 
qui,  à  distance,  ne  présentent  plus  qu'une  surface  plus  ou  moins  gris 
foncé. 
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L'orfèvrerie  civile  ne  nous  arrêtera  guère,  car  nous  retrouvons  à 
Bruxelles  un  grand  nombre  de  bocaux,  de  hanaps  et  de  gobelets  du 


RELIQUAIRE    DE    LA    VRAIE    CROIX    (Xlll"    SIÈCLE). 

(Église  tle  Notre-Dame,  à  "Walcourt.) 


xv°  siècle  et  allemands,  semblables  à  ceux  que  nous  venons  d'étudier 
dans  la  collection  Spitzer.  Nous  signalerons  seulement  un  erousequin 
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en  vermeil  (  n°  315)  de  la  collection  de  M-  le  baron  A.  Von  Oppenheim. 
Il  reproduit  en  métal  par  sa  forme  écrasée  et  par  ses  détails  les 
coupes  de  madré  qui  étaient  d'un  usage  si  universel  au  moyen  âge; 
un  petit  émail  plat  décore  le  bouton  du  couvercle  qui  est  lui-même  une 
coupe  renversée  et  lui  sert  de  pied . 

Il  y  aurait  aussi  trop  à  dire  sur  les  insignes  de  corporations  qui 
figurent  en  grand  nombre  et  surtout  sur  les  cinq  superbes  colliers  de 
gildes  (  nos  3502  à  3597)  que  les  arcliers  de  Chimay,  les  archers  et  les 
carabiniers  de  Nivelles,  que  M.  Osterrieth  d'Anvers,  et  M.  le  baron 
Alphonse  de  Rothschild  ont  exposés.  Nous  publions  celui  des  carabi- 
niers de  Nivelles  qui  date  du  xvie  siècle,  qui  porte  les  armes  de 
Charles-Quint  dont  il  serait  un  don,  et  qui  est  d'une  exécution  très 
soignée  dans  ses  éléments,  plaques  percées  à  jour,  ornées  de  deux 
chimères  assises  à  longues  queues  fleuronnées. 

Pour  en  finir  avec  cette  section,  signalons  la  très  nombreuse  et 
généralement  très  remarquable  collection  de  couteaux,  de  cuillères, 
de  fourchettes  (il  y  en  a  deux  du  xve  siècle  fort  jolies),  etc.  —  exposée 
par  M.  R.  Zschille,  de  Grosenheim  (Saxe). 

Emaux.  —  Nous  serons  bref  sur  les  émaux,  qui  sont  si  intime- 
ment liés  à  l'orfèvrerie.  Nous  avons  déjà  parlé  de  ceux  de  l'époque  de 
la  domination  romaine  dans  la  Gaule  Belgique.  Les  émaux  grecs, 
cloisonnés  en  or,  sont  représentés  par  les  médaillons  de  la  croix 
dont  le  moine  Hugo  a  fait  le  pied.  Quant  aux  émaux  chample- 
vés  des  bords  du  Rhin  ou  de  la  Meuse,  ceux  de  simple  ornement 
décorent  les  grandes  châsses  de  Huy,  et  ceux  qui  comportent  des 
figures  montrent  leur  plus  bel  exemplaire  sur  la  reliure  d'un  évan- 
géliaire  (n°  147)  de  la  bibliothèque  de  l'Université  de  Liège.  Les 
quatre  vertus  théologales  et  les  quatre  fleuves  du  Paradis  y  sont 
représentés  sur  huit  plaques  triangulaires  à  deux  côtes  courbes  qui 
se  combinent  avec  des  bouillons  de  bronze  gravé  et  doré  du  xvic  siècle 
pour  encadrer  un  ivoire  du  x°.  Les  carnations  sont  réservées  et 
gravées,  tandis  que  les  draperies  et  les  fonds  sont  en  émaux  nuancés. 

Une  grande  châsse  de  Huy  (n°  57),  celle  dite  de  Saint-Marc,  est 
exclusivement  composée  de  grandes  plaques  d'émail  représentant  des 
scènes  de  l'Evangile,  dont  les  personnages  en  réserve  et  gravés  s'en- 
lèvent sur  des  fonds  unis  de  colorations  bien  particulières.  Nous  y 
avons  depuis  longtemps  noté  un  certain  violet  sombre  dont  nous 
n'avons  nulle  part  ailleurs  retrouvé  l'analogue. 

Un  autel  portatif  très  plat,  aux  Sœurs  de  Notre-Dame  de  Namur 
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(ii°  144),  porté  sur  quatre  pieds,  est  décoré  sur  son  revers  de  ce  que 
L.  de  Laborde  appelait  des  émaux  de  niellure.  L<-<  trois  personnages 
de  la  Crucifixion  y  sont  représentés  par  une  gra^  ure  très  large,  dont 
les  traits  sont  remplis  d'émail  bleu  foncé.  De  l'émail  rouge  différen- 
cie le  nimbe  du  Christ  et  l'émail  vert  le  bois  de  la  croix.  Une  inscrip- 
tion en  or  sur  le  vernis  brun  dont  nous  venons  de  parler  borde  la 
plaque  percée  de  logettes  pour  les  reliques. 

Les  émaux  limousins  sont  représentés  par  la  Vierge  reliquaire 
du  cabinet  La  Béraudière,  aujourd'hui  en  possession  de  M.  le  baron 
A.  Von  Oppenheim;  par  la  châsse  de  l'ancien  collège  des  Jésuites  de 
Billom,  récemment  acquise  par  M.  Ch.  Stein. 

Les  émaux  transparents  sur  ciselure  qui  nous  semblent  avoir  été 
abondamment  pratiqués  en  Allemagne  au  xiv°  siècle  sont  en  magni- 
fique exemplaire  sur  une  Paix  de  la  cathédrale  de  Namur.  C'est  un 
petit  triptyque  qui  a  emprunté  tous  ses  éléments,  arcs,  frontons, 
pinacles  et  crochets,  à  l'architecture.  Tous  les  panneaux  en  sont 
émaillés,  sur  la  face  et  sur  le  revers;  en  bas,  le  pied,  qui  présente 
une  gorge  profonde,  est  simplement  ciselé  de  personnages,  qui, 
comme  ceux  des  panneaux,  figurent  des  scènes  de  la  Passion.  Or, 
l'émail,  étant  tombé  en  certaines  places,  laisse  apercevoir  le  travail 
de  la  ciselure  sous-jacente,  qui  est  absolument  semblable  à  celui  du 
pied;  lequel  est  semblable  à  celui  des  sceaux.  Indice  que  ces  char- 
mants bijoux  sont  surtout  des  travaux  d'orfèvres  «  séeleurs  ». 
comme  on  disait  alors. 

Parmi  les  émaux  peints,  nous  n'en  retiendrons  que  trois  i  n  '  532), 
ou  plutôt  qu'un,  celui  qui  porte  la  signature  assez  rare  à  rencontrer 
de  «  Jehan  Court,  dit  Vigier  »,  qui  travaillait  à  Lymoges  en  15Ô0.  Ces 
trois  plaques  oblongues,  qui  étaient  sans  doute  destinées  à  garnir  un 
coffret,  avec  deux  autres  qui  en  ont  été  distraites,  et  qui  appartien- 
nent, avec  plusieurs  autres,  à  MM.  Bourgeois  frères,  de  Cologne, 
représentent  l'histoire  de  Joseph  en  grisaille  colorée,  qui  rappelle 
beaucoup  la  manière  et  les  colorations  de  Jean  Courtois. 

Ivoires.  —  Les  ivoires  rachètent  leur  petit  nombre  par  leur 
qualité. 

Nous  citerons  d'abord  dix-huit  petites  plaques  en  dent  de  morse, 
qui,  montées  au  xn°  siècle  sur  les  flancs  d'un  autel  portatif,  en  forme 
de  coffret,  appartenant  à  la  cathédrale  de  Namur  (n°  142),  nous 
paraissent  carolingiennes,  bien  que  l'on  ait  cru  pouvoir  leur  assigner 
une  époque  antérieure. 
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Leurs  sujets  et  leurs  dispositions  sont  évidemment  inspirés  par 
les  sarcophages  chrétiens,  qui  représentent  surtout  le  Christ  thau- 
maturge. Il  fait  marcher  le  boiteux,  voir  l'aveugle,  agir  le  para- 
lytique, revivre  Lazare,  il  converse  avec  la  Samaritaine  et  pardonne 
k  la  pécheresse.  Les  figures  distribuées  par  deux  ou  par  trois  sous  un 
arc  porté  sur  colonnes,  comme  sur  les  sarcophages,  sont  longues, 
d'un  assez  bon  style.  Les  femmes  y  portent  le  voile  enroulé  autour 
du  cou,  que  l'on  rencontre  dès  le  vne  siècle.  Quant  aux  frises 
d'ornement,  elles  offrent  les  larges  feuilles  lobées,  repliées  latéra- 
lement, fréquentes  dans  les  ivoires  carolingiens. 

Citons  seulement  l'ivoire  célèbre  de  Tongres  (n°  1394),  que  nous 
signalons,  parce  qu'il  porte  presque  une  date  par  les  noms  de  huit 
évêques,  inscrits  sur  son  revers.  Le  premier  mourut  en  840,  et  le 
dernier  en  956.  Il  serait  intéressant  de  vérifier  si  l'écriture  est  diffé- 
rente pour  chacun  d'eux,  car,  s'il  en  était  ainsi,  la  date  de  cet  ivoire 
pourrait  être  reculée  de  plus  d'un  siècle  sur  celle  qu'on  lui  assi- 
gnerait si  tous  les  noms  étaient  de  la  même  main  que  le  dernier. 
Une  plaque  à  peu  près  semblable,  dont  la  figure  est  plus  courte  cepen- 
dant (n°  1350),  appartenant  à  M.  E.  Drion-Bock,  de  Bruxelles,  lui 
est  contemporaine. 

L'ivoire  de  la  reliure  de  l'Évangéliaire  de  la  cathédrale  de  Saint- 
Paul,  de  Liège  (n°  145,  publié  dans  l'Exposition  de  Malines,  pi.  II),  où 
le  Christ  ressuscite  la  fille  de  Jaïre,  le  fils  de  la  veuve  de  Naïm,  et 
enfin  Lazare,  dont  les  figures,  très  longues,  couvertes  de  draperies 
collantes,  sont  d'un  excellent  style  ;  l'ivoire  de  l'Évangéliaire  de 
Tongres  (n°  146,  publié  dans  l'Exposition  de  Malines,  pi.  II,  et  dans 
les  Mélanges  d'archéologie  et  d'histoire,  t.  II,  pi.  VI),  où  il  a  motivé, 
avec  plusieurs  autres  de  même  époque,  un  fort  beau  mémoire  du 
R.  P.  Ch.  Cahier  sur  l'iconographie  de  la  Crucifixion;  l'ivoire  de 
l'Evangéliaire  de  l'Université  de  Louvain  (n°  147),  dont  nous  avons 
déjà  parlé  à  propos  de  ses  émaux,  et  qui  représente  saint  Notker, 
évêque,tête  nue  et  nimbé,  agenouillé  au-dessous  du  Christ,  en  majesté, 
auquel  il  s'adresse  dans  une  inscription  composé  de  deux  vers  léonins  ; 
le  diptyque  de  la  cathédrale  de  Tournay  (n°  1351,  publié  dans  l'Expo- 
sition de  Malines.,  pi.  III),  où  saint  Nicaise,  évèque,  est  représenté  sans 
mitre,  sont  des  œuvres  connues,  qui  datent  toutes  du  vmc  au 
ixe  siècle. 

L'art  byzantin,  du  vme  au  rxtsiècle,  est  représenté  par  un  grand 
coffret  à  couvercle  plat  (n°  1175),  comme  la  collection  Basilewsky  en 
possédait  de   si   remarquables,  appartenant  à   Mgr  de  Béthune,  à 
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Bruges.  La  Genèse  y  est  figurée  sur-  de  pe1  ites  plaques,  donl  les  sujets 
sont  expliqués  par  des  inscriptions  grecques,  et  qui  soni  entourées 


STATUETTE    RELIQUAinE    DE    SAINT    CL  AISE,     EN    [ARGENT       XIV"    SIÈCLE). 

(Cathédrale  de  Naniur.) 


par  des  frises  de  cercles  contigus  encadrant  des  rosaces  à  pétales 
aigus.  Sur  un  autre  colïret  (n°  117S),  dont  le  couvercle  est  une 
pyramide  quadrangulaire  tronquée,  exposé  par  M.  Ed.  Joseph,  de 
Londres,  les  mêmes  frises  encadrent  de  petites  plaques  représentant 
des  petits  hommes  ou  des  enfants  combattant,  galopant,  etc.  ;  sur 
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l'une  d'elles,  un  homme,  assis,  est  revêtu  d'une  cuirasse  antique, 
selon  une  tradition  qui  s'est  longtemps  perpétuée  dans  l'art  byzantin. 

Une  petite  boite  oblongue  et  cylindrique  (n°  1407),  à  M.  le  baron 
Albert  Von  Oppenheim,  montée  en  bronze  doré  au  xive  siècle,  de 
travail  oriental  probablement,  montre  ce  que  l'art  byzantin  a  dû 
donner  à  celui  de  la  Perse  et  des  Arabes. 

Une  crosse  d'ivoire,  d'exécution  très  sommaire,  semblable  à  celles 
que  l'on  a.  coutume  d'attribuer  à  l'Italie  méridionale  (n°  1400,  publiée 
dans  l'Exposition  de  Malines,  pi.  III),  dont  la  volute  enveloppe  l'agneau, 
qui  passe  pour  avoir  été  légué  par  Jacques  de  Vitry  à  l'abbaye 
d'Oignies,  où  il  mourut  en  1244,  nous  mène  à  l'art  du  moyen  âge 
proprement  dit,  où  nous  rencontrons  tout  d'abord  une  œuvre  magis- 
trale (n°  1377).  C'est  la  Vierge  que  nous  publions,  et  que  M.  le  baron 
A.  Von  Oppenheim  vient  d'enlever,  à  Paris,  aux  amateurs  français.  Il 
est  vrai  qu'il  lui  en  a  coûté  bon  pour  l'acquérir.  Le  masque  est  d'une 
finesse  et  d'une  grâce  exquises,  si  les  plis  sont  d'une  ampleur  qui 
appartient  encore  à  la  tradition  du  xme  siècle.  Ces  plis,  suiHout  ceux 
de  la  robe  et  du  manteau  entre  les  genoux,  d'un  dessin  si  particulier, 
le  support  du  pied  gauche,  qui  relève  le  genou  sur  lequel  est  posé 
l'enfant,  et  qui  est  ici  le  serpent  à  tête  humaine,  et  charmante,  de 
l'arbre  fatal  à  nos  grands-parents,  le  siège  enfin  aux  nombreux 
fenestrages,  comparés  aux  parties  analogues  d'un  magnifique  frag- 
ment de  Vierge  en  pierre  du  Musée  de  Cluny,  sauf  qu'un  coussin  y 
remplace  le  dragon,  nous  font  penser,  comme  à  tous  ceux  qui  ont  pu 
voir  les  deux  œuvres,  qu'elles  sont  sorties  du  même  atelier  et  peut- 
être  de  la  même  main.  En  tous  cas,  elles  appartiennent  au  même  art, 
qu'on  peut  appeler  monumental,  malgré  l'exiguïté  de  leurs  dimen- 
sions, bien  que  l'ivoire  qui  nous  occupe  soit  un  des  plus  grands  que 
nous  connaissions,  puisqu'il  mesure  0m,36  de  hauteur. 

Nous  n'avons  plus  qu'à  citer  une  belle  crosse  à  deux  sujets  diffé- 
rents, sur  ses  deux  faces,  du  xive  siècle  (n°  1401),  et  deux  coffrets  du 
même  temps,  représentant  des  scènes  de  fabliaux  (n°s  1179  et  1180), 
le  tout  envoyé  par  M.  Charles  Mannheim,  et  enfin  un  ensemble  pré- 
cieux et  charmant,  de  tablettes  à  écrire  encore  revêtues  de  leur 
couche  de  cire,  accompagnées  de  leur  stylet  et  de  leur  étui  de  cuir 
bouilli  (n°  1402).  Cet  ensemble  appartient  à  la  Société  archéologique 
de  Namur. 

La  Dixanderie.  —  Les  grandes  œuvres  de  la  «  dinanterie  »,  comme 
disent  les  Belges  avec  assez  de  raison,  puisque  Dinant  était  avec 
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Bouvignes,  sa  voisine  et  son  ennemie,  le  principal  centre  de  fabri- 
cation des  œuvres  en  cuivre  fondu  ou  battu,  forment  le  point  central 
de  L'Exposition.  Rangées  autour  du  cierge  pascal  de  Léau,  qui  ne 
mesure  pas  moins  de  5ra,58  de  hauteur,  elles  sont  comme  un  congrès 
d'une  douzaine  d'aigles  et  de  griffons  portés  sur  des  pieds  de  formes 
diverses,  pour  servir  de  lutrins,  alternant  avec  les  tiges  élancées  d'une 
dizaine  de  chandeliers,  et  quatre  fonts  baptismaux. 

La  clôture  de  chapelle  en  laiton  (n°  992)  de  L'église  Saint- 
Jacques  de  Louvain,  datée  de  1568,  et  qui  justifie  cette  date  par  son 
architecture  dans  le  style  de  la  Renaissance  tourmentée,  encadrant 
le  haut  tabernacle  de  l'église  de  Bocholt  (n°  780)  dans  le  style  du 
xve  siècle  le  plus  amenuisé,  président  la  réunion  sur  laquelle  six 
lustres  sont  suspendus  et  à  laquelle  assiste,  rangée  dans  des  armoires, 
la  plèbe  des  petites  œuvres  :  coquemars,  porte-lumières,  chandeliers, 
brocs  de  toute  forme,  encensoirs,  bassins  d'offrande  et  mortiers,  du 
xne  au  xviie  siècle. 

La  plupart  des  grandes  pièces  sont  amplement  connues.  L'Archi- 
tecture du  ve  au  xvme  siècle  a  publié  dans  son  ensemble  et  dans  ses 
détails  le  candélabre  à  sept  branches  de  l'église  de  Léau  in0  812),  qui 
fut  fondu  à  Bruxelles  en  1483.  L'Art  ancien  (p.  83)  a  publié  le  chan- 
delier pascal  de  Saint-Ghislain  (n°  813)  qui  a  été  fondu  à  Tournav, 
en  1 142.  Il  a  publié  en  même  temps  deux  bras  (n°  834)  qui  naissent  de 
petites  figures  portant  des  écus,  d'une  exécution  supérieure,  appar- 
tenant à  la  ville  de  Bruges. 

Le  lutrin  à  aigle  de  l'église  Notre-Dame  de  Tongres  n"  791),  qui 
porte  sur  un  pied  d'architecture,  fondu  à  Dinant,  est  publié  dans 
['Art  ancien  (p.  82),  de  même  que  celui  de  l'église  Saint-Germain  de 
Tirlemont  qui  est  d'époque  un  peu  postérieure. 

Les' inscriptions  et  les  dates  que  portent  beaucoup  de  ces  œuvres 
sont  doublement  précieuses.  Les  inscriptions  nous  apprennent  de 
quels  ateliers  elles  sortent,  et  nous  prouvent  que  si  Dinant  fut  dès  le 
xue  siècle  un  centre  important  de  fabrication,  il  ne  fut  pas  le  seul. 
Dès  le  xme  siècle  Bouvignes,  village  du  comté  de  Namur,  établi  sur 
la  rive  gauche  de  la  Meuse,  en  face  de  Dinant  qui  dépendait  du  pays 
de  Liège,  entra  en  lutte  avec  lui  :  lutte  industrielle,  et  lutte  à  main 
armée,  qui  après  deux  siècles  aboutit  à  la  destruction  de  Dinant  par 
Philippe  le  Bon,  en  1466.  Ses  ouvriers  dispersés  s'établirent  à  Huy, 
à  Malines,  à  Namur  et  même  émigrèrent  en  Angleterre.  Mais  il  est 
naturel  que  d'autres  villes  aient  profité  de  cet  état  de  guerre  constant 
entre  les  deux  rivales,  pour  recueillir  les  fondeurs  et  les  batteurs  de 
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laiton  qui  d'humeur  plus  pacifique  désiraient  travailler  en  paix.  Les 
inscriptions  nous  prouvent  qu'il  en  fut  ainsi.  Quant  aux  dates  elles 
nous  renseignent  sur  les  modifications  du  style.  Ainsi  l'élégant 
chandelier  pascal  de  Notre-Dame  de  Tongres  (n°  811)  (publié  dans 
l'Art  ancien,  p.  73),  qui  porte  la  date  de  1372,  nous  montre  les  mou- 
lures saillantes,  comme  aplaties,  du  xive  siècle,  qui  diffèrent  essen- 
tiellement de  celles  plus  aiguës  des  fonts  baptismaux  de  Hal  (n°  187), 
par  exemple,  qui  furent  fondus  à  Tournay  en  1446. 

Nous  avons  déjà  parlé  jadis,  à  propos  de  l'Exposition  de  Lyon,  de 
la  magnifique  collection  de  petite  dinanderie  que  M.  Chabrières- 
Arlès  y  avait  exposée,  et  que  nous  retrouvons  à  Bruxelles  avec 
quelques  pièces  nouvelles.  M.  E.  Odiot  y  avait  envoyé,  avec  un  petit 
urceum,  du  xie  au  xne  siècle,  un  rare  coquemar  en  forme  de  buste  de 
femme,  avec  la  Jehanne  d'Arc  que  la  Gazette  des  Beaux-Arts  a  publiée 
(2e  série,  t.  XVIII,  p.  533).  M.  A.  Desmottes,  MM.  Bourgeois  frères, 
et  surtout  M.  Gustave  Vermeersch,  qui  possède  à  Bruxelles  une  col- 
lection importante  d'émaux,  de  grès,  de  bois  et  d'oeuvres  de  métal,  et 
qui  fait  avec  tant  de  bonne  grâce  les  honneurs  de  l'exposition  qu'il  a 
en  très  grande  partie  organisée,  ont  envoyé  les  pièces  de  petite 
dinanderie  les  plus  remarquables.  Ils  complètent  cet  important 
ensemble  des  produits  d'une  industrie  essentiellement  locale. 

Nous  ne  pouvons  que  citer,  parmi  les  œuvres  du  bronze  propre- 
ment dit,  que  les  envois  de  M.  le  B°"  Alphonse  de  Rothschild,  ceux  de 
M.  Ch.  Mannheim,  et  les  plaquettes  italiennes  de  M.  G.  Dreyfus. 

Le  Fer.  —  Le  travail  du  fer,  qui  fut  en  si  grand  honneur  dans  les 
provinces  qui  constituent  aujourd'hui  la  Belgique,  est  représenté,  pour 
le  moyen  âge,  par  un  certain  nombre  de  couronnes  de  lumière 
pédiculées  dont  nous  publions  un  des  plus  beaux  exemplaires,  celui 
de  l'église  de  Saint-Martin  de  Deux-Acren  (n°  1057),  et  par  quelques 
lustres  dont  l'un,  celui  de  l'église  Saint-Pierre  de  Louvain  (n°  1055) 
est  l'œuvre  probable  de  Josse  Matsj^s,  le  frère  du  peintre  auquel  une 
inscription  l'attribue  faussement,  comme  on  sait. 

La  section  des  armes  est  importante,  et  renferme  même  avec 
quelques  armures  appartenant  au  Musée  Royal,  un  armure  d'homme 
et  de  cheval  fort  belle,  du  xvie  siècle,  gravée  et  dorée  (n°  1218), 
envoyée  de  Paris  par  M.  Bachereau.  Parmi  un  assez  grand  nombre 
d'épées,  dont  plusieurs  sont  remarquables,  et  qu'accompagne  une 
fort  importante  série  de  dagues,  armes  toujours  rares,  envoyées  de 
Saxe  par  M.  R.  Zschille,  nous  signalerons  l'épée  dite  de  Rubens 
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(n°  1254)quela  Gazelle  des  Beaux-Arts  a  déjà  publiée  (2es.,  t.  XXIV, 
p.  530).  Cette  belle  épée,  à  poignée  ciselée  et  dorée  sur  fond  bruni, 


COUROKKE    DE    LUMIÈRE     EX     tSD     POHGÈ     (XV*    SIÈCLE). 

(Église  de  Saint-Martin,  i  Deux-Acren.) 


aurait  été  donnée  au  maître  d'Anvers  par  Charles  Ier  en  1630.  Elle 
appartient  aujourd'hui  à  M.  le  comte  Alexandre  van  der  Stegen  de 
Schreck,  à  Louvain. 


334  GAZETTE  DES   BEAUX-ARTS. 

Le  Bois.  —  L'art  du  kucliier  a  produit  des  œuvres  considérables 

dans  les  Flandres,  surtout  au  xve  siècle;  mais  il  semble  s'être  parti- 
culièrement appliqué  à  l'exécution  et  à  la  décoration  des  retables, 
car  le  mobilier  civil  contemporain  est  rare  à  rencontrer  dans  les 
Expositions  et  dans  les  Musées.  La  bourgeoisie  vêtait  riche  cependant. 

Tout  le  monde  connait  ces  retables  abondants  en  personnages, 
qu'abrite  la  fine  menuiserie  des  dais  compliqués.  L'église  de 
Lombeck-Xotre-Dame  en  expose  un  (n°  154S)  malheureusement 
remanié,  qui  est  consacré  à  l'histoire  de  la  Vierge  etTqui  est  le  type 
le  plus  accompli  du  genre.  Celui  du  Béguinage  de  Tongres  m"  1549  . 
qui  ne  comprend  que  des  statues  dans  ses  niches  superposées,  sort 
des  arrangements  ordinaires,  ainsi  que  celui  de  l'église  de  Deerlyk 
(  n°  1551 1,  qui  représente  la  légende  de  sainte  Colombe,  et  qu'empâtent 
plusieurs  couches  de  badigeon.  Deux  petits  autels  domestiques,  l'un 
n°  3070  à  M.  G.  Yermeersch,  d'une  exécution  très  fine,  l'autre 
i  n"  1558)  à  Mme  P.  Sloors,  revêtu  de  son  ancienne  dorure  aux  tons 
chauds,  représentent  un  art  un  peu  extravagant  par  ses  exagérations 
de  types,  surtout  chez  les   personnages  juifs,  d'attitudes  et  de  plis. 

C'est  cette  exubérance  qui,  malgré  sa  verve  amusante,  nous  gâte 
l'art  flamand  du  xve  siècle.  Nous  lui  préférons  celui  plus  pondéré  et 
plus  calme  des  commencements  du  siècle,  comme  le  sacre  de  Saint- 
Éloi  n°  1442),  de  la  cathédrale  de  Bruges  (publié  dans  l'Art  ancien, 
p.  248),  comme  la  Sainte  Ursule  (n°  1440),  de  M.  Molli,  et  même  le 
groupe  de  Sainte  Anne  avec  la  Vierge  et  l'Enfant  Jésus  i  n°  1457 1,  de 
M.  le  comte  de  Beaufort.  M.  A.  Desmottes,  qui  a  longtemps  habité  le 
nord  de  la  France,  en  a  rapporté  de  nombreuses  statuettes,  qu'il  a 
prêtées  à  l'Exposition  de  Bruxelles  et  qui  représentent  assez  exacte- 
ment les  différentes  phases  de  l'imagerie  flamande  du  xive  au  xv"  siècle  ; 
comme  une  Marie-Magdeleine,  comme  une  Sainte  Catherine  Gazette 
des  Beaux-Arts,  2e  s.,  t.  XVIII,  p.  525;  et  un  Saint  Adrien. 

Notons  les  crèches  de  Noël,  oeuvres  toutes  spéciales  à  la  Belgique, 
que  nous  trouvons  à  l'Exposition  (nos  1559  à  1502  .  Elles  consistent 
en  une  figure  du  Christ  enfant  couché  dans  un  berceau  très  orné. 
L'orfèvrerie  même  s'y  est  appliquée  (n°  293  . 

Le  buis  ou  le  poirier  sculptés  nous  montrent  des  merveilles  de 
finesse.  Tel  le  miroir  du  xvie  siècle  (n°  1538),  de  M.  le  baron  Alphonse 
de  Rothschild,  et  le  petit  triptyque  ,'n° 1532;  de  M.  Charles  Mannheim. 

A  l'imitation  des  médailleurs  italiens,  les  tailleurs  de  buis  alle- 
mands ou  flamands  ont  fait  de  petites  œuvres  de  grand  caractère 
étant  d'une  absolue  sincérité,  comme  les  médaillons  prêtés  par  M.  le 
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baron  Gustave  de  Rothschild  'n°  1542  .  la  tomme  surtout:  et  celle  de 
plus  grandes  proporti  71  .  appartenant  à  M.  le  bar 

Oppenheim. 

Céramique.  — Ceux  qui  étudient  la  céramique  dans  le  détail  des 
ateliers  secondaires  ont  des  enseignements  et  îles  renseignements 
précieux  à  recueillir  sur  les  faïences  de  Bruxelbs  qui  s'est  complu  à 
modeler  des  animaux;  puis  sur  les  produits  divers  de  Tourna 
Bruges,  de  Louvain,  etc.,  etc.,  car  chaque  ville  jadis,  cela  devient 
de  plus  en  plus  certain,  avait  son  atelier. 

La  belle  collection  de  grés  de  M.  G.  Verméersch  nous  renseigne 
sur  ce  qu'il  ne  faut  plus  attribuer  exclusivement  à  l'Allemagne  et  à  la 
Flandre.  Nous  y  apprenons  à  distinguer  les  grès  de  Raeren  Limburg  . 
bruns  ou  blancs  et  bleus,  décorés  de  reliefs  estampés,  de  ceux  de 
Bouffioulx  qui  les  imitent  ou  de  ceux  de  Frechen,  près  de  Cologne. 
décores  à  la  main,  de  ceux  du  duché  de  Nassau  qui  appartiennent  à  la 
décadence,  et  de  ceux  enfin  de  Sieburg  pr   si  .  canettes  généra- 

lement d'un  ton  d'ivoire.  Nous  aurons  probablement  à  y  revenir  à 
propos  du  beau  livre,  sur  ce  sujet,  que  prépare  M.  Solon  en  Angle- 
terre. 

Manuscrits.  —  La  plupart  des  manuscrits  exposés  appartenant  à 
la  Bibliothèque  royale,  où  l'obligeance  de' leur  conservateur  M.  Ch. 
Ruelens  nous  avait  permis  de  les  étudier  naguère,  nous  n'a' 
qu'à  en  signaler  la  richesse  en  enluminures  flamandes.  Il  nous  faut 
nous  arracher  au  frontispice  des  Chroniques  de  Hainault,  de  1440.  qui 
nous  montrent  l'auteur  offrant  son  livre  au  duc  de  Bourgogne 
entouré  de  sa  cour  :  frontispice  copié  avec  variantes,  et  d'une  main 
moins  habile,  pour  le  Gouvernement  du  prince  du  même  J.  Yauquelin. 
Il  nous  faut  nous  arracher  à  l'admirable  Frontispice  du  Missel  que 
Attavante  degl'Attavanti  a  peint  pour  Mathias  Corvin,  roi  de  Hon- 
grie, et  nous  arrêter  un  instant  à  un  manuscrit  plus  modeste.  Il 
appartient  aux  hospices  civils  de  Bruges  n'1  3413  et  renferme  des 
dessins  à  la  plume,  maquettes  d'une  bande  de  tapisserie  n  3034  . 
conservée  dans  le  même  établissement  hospitalier  et  qui  représente 
les  Miracles  opérés  par  /' intercession  de  Notre-Dame  de  la  Poterie,  à  Bruges. 

Tissus.  —  Sauf  la  tapisserie  que  nous  venons  de  citer,  tout  le 
monde  connaît  celles  en  grand  nombre  qui  garnissent  les  murs  de  la 
galerie   d'exposition.   Notre   garde-meuble   en    a  fourni  la  plupart 
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avec  M.  Braquenié.  Les  beaux  panneaux  du  xv°  siècle  envoyés  par 
M.  le  baron  d'Erlanger  et  M.  Maillet  du  Boullay  ont  également  été 
vus  à  Paris.  Nous  n'en  dirons  rien. 

L'origine  de  ces  admirables  tissus  décoratifs  peut  être  étudiée 
dans  une  nombreuse  série  de  vêtements  et  de  fragments  de  vête- 
ments provenant  des  cimetières  d'Aknim,  dans  la  baute  Egypte, 
exposés  par  M.  F.  Bock,  qui  a  tant  fait  pour  l'histoire  et  la  diffusion 
des  tissus  du  moyen  âge. 

Il  y  a  là  des  vêtements  complets  comme  ceux  que  nous  avions  pu 
étudier  à  Vienne  lorsque  les  premiers  envois  y  arrivèrent  (Chronique 
des  arts  du  3  février  1883),  et  comme  ceux  que  possèdent  depuis  deux 
ans  le  Musée  du  Louvre  et  le  Musée  des  arts  décoratifs.  L'étude  des 
vraies  tapisseries  qui  ornent  ces  vêtements,  tapisseries  que  M.  Gers- 
pack  a  décrites  dans  la  Gazette  des  Beaux-Arts  (2e  série,  t.  XXXVI, 
p.  124),  d'après  les  fragments  qu'il  a  acquis  pour  le  Musée  des  Gobe- 
lins,  nous  semble  devoir  les  vieillir  quelque  peu,  car,  sur  plusieurs, 
les  sujets  sont  exclusivement  de  style  grec,  et  païens. 

Les  costumes  et  les  ornements  ecclésiastiques  ont  beaucoup  de 
choses  intéressantes  ou  belles  à  nous  montrer.  Citons  les  principaux. 

Une  mitre  et  un  manipule  (n°s  3171  et  3169),  appartenant  aux 
Sœurs  de  Notre-Dame  deNamur,  en  soie  blanche  brodée  d'or  au  point 
couché  et  chevauché,  postérieure  au  martyre  de  Thomas  Becket,  qui 
y  est  figuré. 

La  chasuble  (n°  3141),  appartenant  à  l'église  de  Saint-Donat,  à 
Arlon,  dont  saint  Bernard  se  serait  servi  dans  l'abbaye  de  Cambron, 
et  qui,  par  la  simplicité  de  sa  matière,  qui  est  de  la  toile  blanche,  et 
de  ses  ornements  indispensables,  qui  sont  d'étroits  galons  de  soie 
rouge,  était  digne  de  l'austérité  cistercienne. 

La  chasuble  (n°  3141),  appartenant  à  la  cathédrale  de  Tournay, 
passe  pour  avoir  servi  à  Thomas  Becket;  elle  est  en  taffetas  rouge, 
et  ses  orfrois  sont  tissés  d'animaux  et  surtout  de  motifs  géomé- 
triques. C'est  avec  la  précédente  un  précieux  exemple  des  vêtements 
sacerdotaux  du  xn0  siècle. 

Franchissant  plusieurs  siècles,  nous  signalerons  un  magnifique 
ornement  complet,  composé  de  la  chasuble,  de  la  chape  et  des  deux 
dalmatiques  (nn  3136),  appartenant  à  l'église  de  Saint-Christophe,  de 
Londerzeel,  en  brocart  de  velours  pourpre  sur  fond  d'or,  décoré  de 
grenades  avec  réserves  en  or  frisé,  dont  les  orfrois  sont  brodés  sur 
reps  d'or-;  et  la  chape  dite  de  Saint-Lievin  (n°  3155),  à  la  cathédrale 
de  Saint-Bavon  de  Gand,  en  brocart  de  velours  pourpre,  à  motifs  de 
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grenades,  plus  épaisses  que  les  tiges  qui  les  portent.  Les  brod 
des  orfrois,  exécutées  sur  la  commande  d'un  abbé  de  Saint-Bavon, 
sur  les  cartons  de  Gérard  Eorenbout,  sont  un  second  exemple 
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belles  broderies  sur  reps  d'or,  du  xvi°  siècle,  que  l'on  attribue  trop 
volontiers  et  trop  généralement  à  la  Belgique  et  à  ville  de  Bruges  en 
particulier.  On  en  voit  tant  de  par  le  monde  et  venant  de  tous  pays, 
qu'il  faut  bien  qu'on  en  ait  fait  partout. 
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Nous  sommes  ramenés  au  xiv°  siècle  par  une  bande  de  broderie 
sur  toile,  qui  décore  un  devant  d'autel  (n°  3178),  orné,  en  outre, 
d'orfrois  du  xvie  siècle,  appartenant  à  l'église  de  Saint-Martin  de 
Liège.  La  légende  de  saint  Martin  y  est  représentée  en  soie  dont  les 
points  épousent  les  formes  à  traduire. 

Du  même  temps,  ou  peut-être  même  d'époque  un  peu  antérieure, 
est  une  aumônière  (n°  3193),  appartenant  à  l'église  de  Notre-Dame 
de  Tongres,  qui  est  d'une  conservation  surprenante.  L'enlèvement 
d'une  dame  par  un  chevalier,  en  deux  scènes  qui  probablement  n'en 
font  qu'une,  y  est  figuré  par  une  broderie  au  point  de  chainette,  sur 
un  fond  d'or  couché. 

D'autres  aumonières,  en  assez  grand  nombre,  à  dessins  exclusive- 
ment géométriques,  obtenus  par  des  procédés  variés,  complètent 
d'une  façon  intéressante,  la  série  des  broderies,  dont  l'histoire  assez 
confuse  demanderait  à  être  éclaircie  tout  d'abord  par  une  technolo- 
gie précise.  Il  y  faudrait,  de  plus,  la  volonté  de  recourir  aux  docu- 
ments positifs,  au  lieu  de  se  contenter  d'affirmations  gratuites. 

C'est  par  ce  vœu  que  nous  terminons  une  étude  qui  nous  a  vive- 
ment intéressé,  parce  qu'elle  s'appliquait  à  des  choses  nouvelles,  ou 
qui,  vues  dans  leur  lieu  d'origine,  avaient  pour  nous  un  attrait  plus 
grand.  Les  expositions  régionales ,  surtout  sur  une  échelle  aussi 
grande,  alors  qu'elles  sont  aussi  belles  que  celles  de  Bruxelles,  sont 
précieuses  à  cet  égard. 

ALFRED     DARCEL. 


LES 


LIVRES   A   GRAVURES  SUR    BOIS 


PU  II  M  ES     A     l'ERRARE 


(DEUXIÈME   article1.) 


VI. 


'année  1497  fut  heureuse  entre  toutes  cà  Ferrare, 
au  point  de  vue  des  livres  à  gravures  sur  bois. 
Alors,  en  effet,  parut  le  célèbre  ouvrage  consa- 
cré aux  Femmes  illustres  par  Fin  Jacopo  Filippo 
Foresti  de  Bergame  et  imprimé  par  Laurentius 
de  Rubeis  2. 

Filippo  était  né  en  1434,  près  de  Bergame. 
Renonçant  aux  avantages  que  lui  eût  procurés  dans  le  monde  la  si- 
tuation de  sa  famille,  une  des  plus  anciennes  et  des  plus  nobles  du 
paj's,  il  prit  à  dix-sept  ans  l'habit  religieux  dans  le  couvent  des 
ermites  de  saint  Augustin,  à  Bergame.  Les  devoirs  de  la  vie  monas- 
tique ne  l'empêchèrent  pas  de  cultiver  les  lettres  avec  ardeur.  Afin 
de  rectifier  et  de  compléter  les  chroniques  existantes,  il  composa  e1 
fit  imprimer  à  Venise  (1483),  sous  le  titre  de  Supplementum  cliroiii- 
carum  ab  initio  mundi  usque  ad  annum  1482,  une  sorte  d'histoire 
universelle  en  quinze  livres3,  cà  laquelle  il  ajouta,  dans  une  édition 

1.  Voy.  Gazelle  des  Beaux- A  ris,  2°  période,  1.  XXXVIII,  p.  89. 

2.  De  plurimis  Claris  sceletisque  (sic)  mulieribus.  Opes  propre  dicinum  novissime 
congestum.  —  Ferrarie  impression  opéra  et  impensa  magistri  Laurentii  de  Rubeis 
de  Valentia.  Tertio  Kal.  maias  anno  salutis  née  MCCCCLXXXXVII.  Religioso 
invictissimoque  principe  dira  Hercule  duce  secundo  Ferrariensibus  légitime  imperante. 
—  In-fol.  Bibl.  Nat.  rés.  G.  350,  volume  exposé  dans  une  des  vitrines. 

3.  Une  seconde  édition  parut  à  Lîrescia  en  1485.  La  troisième,  publiée  à  Venise, 
en  1  -iSG,  par  Bernardino  de  Benalis,  fut  enrichie  de  nombreuses  gravures  sur  bois 
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postérieure  (Venise,  1506),  un  seizième  livre  embrassant  les  événe- 
ments survenus  jusqu'en  1503.  Cet  ouvrage  écrit  en  latin  fut  traduit 
en  italien  par  Francesco  Sansovino  (1491).  Comme  il  tenait  à  pour- 
suivre ses  travaux  historiques  et  littéraires,  Fra  Filippo  déclina, 
tant  qu'il  le  put,  les  dignités  de  son  ordre.  Forcé  enfin  d'accepter  celle 
de  prieur  àlmola  (1494)  et  à  Forli(1496),  il  s'efforça  d'inspirer  autour 
de  lui  le  goût  de  l'érudition.  Sa  réputation  avait  pénétré  à  Ferrare, 
où  l'appela  la  famille  d'Esté  et  où  l'Université  lui  offrit  une  chaire 
qu'il  occupa  pendant  plusieurs  années  '.  C'est  alors  qu'il  publia  son 
livre  des  Femmes  illustres,  livre  fort  recherché,  sinon  pour  les  biogra- 
phies qu'on  y  trouve,  du  moins  pour  les  planches  qui  les  accompa- 
gnent 2.  Fra  Filippo  avait  quatre-vingt-six  ans  lorsqu'il  mourut,  le 
15  juin  1520,  après  avoir  été  prieur  du  couvent  de  Bergame,  dans 
lequel  il  fonda  une  importante  bibliothèque. 

L'illustration  du  volume  des  Femmes  illustres  n'est  pas  due  à  une 
seule  main  et  trahit  même  des  tendances  très  différentes,  car  elle 
fait  penser  tantôt  à  l'école  de  Ferrare,  tantôt  à  l'école  lombarde, 
tantôt  aux  maîtres  vénitiens,  tantôt  aux  traditions  florentines.  Elle 
commence  par  une  grande  et  magnifique  gravure  placée  au  revers  de 
la  feuille  sur  laquelle  est  le  titre  de  l'ouvrage.  Fra  Filippo,  suivi 
d'un  religieux,  s'avance  vers  Beatrix  d'Aragon,  femme  de  Mathias 
Corvin  et  sœur  d'Eléonore,  mariée  à  Hercule  Ier,  duc  de  Ferrare.  Il 
lui  présente  son  livre,  qu'il  lui  avait  dédié.  La  reine  de  Hongrie 
et  de  Bohême  est  assise  à  gauche  sur  un  trône  dont  le  soubassement 
est  orné  de  dauphins,  et  un  sphinx  se  voit  à  côté  d'elle.  On  aperçoit 
dans  le  voisinage  un  arbre  et  dans  le  lointain  les  remparts  crénelés 

représentant  quelques  scènes  de  l'Ancien  Testament  et  des  vues  de  villes  en  grand 
nombre.  Ces  vues  ne  sont  guère  que  des  créations  de  la  fantaisie  ;  aussi  la  même 
planche  sert-elle  pour  des  villes  différentes.  Par  exception,  Venise  et  Gênes  sont 
rendues  avec  une  fidélité  approximative.  A  mesure  qu'on  avance  dans  le  volume, 
les  gravures  deviennent  meilleures.  Elles  sont  préférables  encore  dans  une  édition 
qui  porte  la  date  de  1 490.  Florence  est  mieux  reproduite  et  Rome  est  tout  à  fait 
reconnaissable.  Cette  dernière  vignette,  dit  M.  Lippmann,  est  la  plus  ancienne 
vue  de  Rome  que  l'on  connaisse,  et  le  livre  lui-même  est  le  premier  ouvrage 
profane,  de  quelque  étendue,  dans  lequel  on  rencontre  des  illustrations  xylogra- 
phiques. (Yoy.  le  savant  article  de  M.  F.  Lippmann,  intitulé  Der  italienische 
Holzschnitt  im  AT  Iahrhundert,  dans  le  lahrbuch  du  Musée  de  Berlin,  livraison 
du  1er  janvier  1884.) 

1.  Piot,  Cabinet  de  l'amateur,  années  1801  et  1862,  in-4°. 

2.  On  a  aussi  de  Foresti  deux  autres  ouvrages  :  Confessionale  son  interrogato- 
rium  aliorum  novissimum  (Venise,  1-487),  et  Commentarium  in  Catonem  de  moribus. 
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d'une  grande  ville.  Le  fond  de  cette  gravure  est  noir,  particularité 
qui  ne  se  rencontre  guère,  si  ce  n'est  pour  les  bordures,  que  dans  les 
livres  florentins  et  ferrarais'.  —  Un  gracieux  encadrement  à  fond 
blanc  entoure  le  sujet  central.  Dans  le  lias  .se  trouve  un  écusson 
flanqué  de  deux  dragons  entre  quatre  enfants  nus  gui  se  livrent  â 
des  travaux  variés.  Sur  les  côtés,  on  voit  deux  guerriers  à  cheval 
(portant  des  oriflammes  sur  lesquelles  est  un  S),  deux  anges  tenant 
le  monogramme  du  Christ,  et  deux  bustes  d'hommes  au-dessus  desquels 
se  montre  une  tète  de  chérubin.  Au  sommet  de  la  bordure,  dans  un 
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demi-cercle,  apparaît  le  Père  Éternel  entouré  de  cinq  têtes  de  chéru- 
bins, tandis  que  six  enfants  nus  (trois  de  chaque  côté,),  lisant  de  la 
musique  et  jouant  de  divers  instruments,  sont  debout  sur  une 
corniche.  L'exécution  de  cette  planche  a  précédé  de  plusieurs  années 
la  publication  du  livre,  car,  sur  les  piédestaux  qui  supportent  les 
cavaliers,  on  lit  la  date  de  1493  \  —  La  bordure  dont  il  est  question 
est  due  certainement  au  même  artiste  que  celui  qui  a  composé  le 
frontispice  du  Décaméron  publié  à  Venise  en  1492.  Dans  les  deux 
encadrements  on  retrouve  les  mêmes  enfants  nus  et  les  mêmes  tètes 

1.  «  Le  stylo  ferrarais,  dit  M.  Lippmann,  semble  ici  avoir  été  interprété  parla 
xylographie  florentine.  »  (Iahrbuch  der  KOniglich  Preussischen  Kunstsammlungen, 
t.  V,  4°  livraison,  p.  3 1 -i.) 

2.  Une  bordure  semblable  existe  dans  l'édition  des  Lettres  de  S.  Jérôme  traduites 
en  italien  par  Matteo  da  Ferrara  et  dont  il  sera  question  plus  loin. 
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de  chérubins.  L'auteur  était-il  ferrarais  ou  vénitien?  Le  style  des 
figures  se  rattache  trop  à  l'école  florentine  pour  qu'on  admette  l'une 
ou  l'autre  de  ces  hypothèses.  Lorenzo  Rossi,  le  célèbre  éditeur  établi 
à  Ferrare,  aura  peut-être  eu  recours  à  un  artiste  de  Florence  au 
service  d'un  libraire  vénitien  '. 

Sept  pages  plus  loin ,  après  une  épitre  dédicatoire  à  Beatrix 
d'Aragon,  épitre  portant  le  titre  de  prologue  et  suivie  de  la  table, 
la  même  bordure  encadre  les  huit  petites  compositions  suivantes, 
rangées  sur  deux  lignes  :  la  Présentation  de  la  Vierge  au  temple  et 
le  Mariage  de  la  Vierge  ;  l'Annonciation  et  la  Crèche  ;  l'Adoration 
des  Mages  et  la  Vierge  écoutant  sur  son  lit  de  mort  les  suprêmes 
prières  ;  les  Apôtres  rendant  les  derniers  devoirs  à  la  Vierge  morte  et 
le  Couronnement  de  la  Vierge. 

En  face  de  cette  gravure,  qui  occupe  le  feuillet  de  gauche,  une 
nouvelle  bordure,  très  intéressante  aussi  et  due  probablement  à  la 
même  main,  encadre  le  texte  du  feuillet  de  droite,  texte  commençant 
par  un  M  dont  les  jambages  se  combinent  avec  les  figures  de  la  Vierge 
et  de  l'Enfant  Jésus.  Dans  le  bas  de  cette  bordure,  deux  génies  nus, 
un  pied  posé  sur  des  dauphins,  tiennent  d'une  main  un  écusson  et  de 
l'autre  une  trompette.  Ils  se  trouvent  entre  deux  belles  chimères  à 
queues  de  feuillage.  Sur  les  côtés,  deux  griffons  sont  maintenus  par 
deux  enfants  nus  qui  portent  des  cornes  d'abondance.  Dans  le  haut, 
deux  petits  anges  nus,  assis,  font  de  la  musique,  à  droite  et  à  gauche 
d'un  tympan  cintré  à  l'intérieur  duquel  on  lit  :  Deo  invisibili  et  immortali. 
Au-dessus  d'eux  sont  placés  sur  des  motifs  d'architecture  des  vases 
de  fleurs  auxquels  se  rattachent  des  guirlandes. 

Les  femmes  plus  ou  moins  illustres  que  nous  présente  Fra  Filippo 
Foresti  forment  une  société  très  disparate.  Il  y  en  a  de  toutes  les  époques 
et  de  tous  les  pays.  On  y  rencontre  la  Vierge  non  loin  de  Sémiramis  ; 
les  personnages  mythologiques  et  historiques  se  mêlent  aux  saintes 
ainsi  qu'aux  beaux  esprits  du  xve  siècle,  comme  pour  attester  les 
dispositions  conciliantes  de  l'auteur  qui,  en  homme  de  la  Renaissance, 
vouait  une  admiration  ardente  à  l'antiquité  tout  en  gardant  ses  con- 
.victions  chrétiennes.  A  chaque  biographie  correspond  presquetoujours 
une  gravure,  à  fond  blanc  ou  à  fond  noir,  représentant  l'héroïne  dont 
il  va  être  question.  Ces  portraits  sont  pour  la  plupart  imaginaires  et 
bon  nombre  d'entre  eux  réapparaissent  sous  différents  noms. 

1.  M.  Lippmann  constate  dans  la  planche  qui  sert  de  titre  au  livre  de  Foresti 
un  mélange  de  style  ferrarais  et  de  style  florentin  (Dcr  italienische  Holzschnitt  im 
fiinfzehnten  Iahrhundert,  p.  M  dans  le  tirage  à  part). 
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Pourbienjugerdesplanch.es  si  variées  que  contient  le  livre  du 
moine  de  Bergame,  il  nous  semble  utile  de  les  soustraire  à  la  confu- 
sion où  elles  se  trouvent  et  de  les  répartir  einli verses  catégories.  Le 
figures  inspirées  par  la  mythologie,  par  l'histoire  ancienne,  par 
l'Ancien  Testament,  par  l'ascétisme  chrétien,  par  l'histoire  du  Moyen 
Age  et  de  la  Renaissance  peuvent  former  cinq  divisions.  Nous  choi- 
sirons dans  chacune  d'elles  les  meilleurs  spécimens  et  nous  verrons 
comment  l'artiste  s'est  acquitté  de  sa  tache. 

Parmi  les  femmes  du  premier  groupe,  Niobé  (f.  xxn  et  Méduse 


MO  UT     DE     LPCHÈCE. 

(Gravure  lirée  du  «  De  Claris  mulieribus  ».  —  Ferrare,  1497.) 


(f.  xxiv)  doivent  surtout  attirer  l'attention.  Niobé,  vue  de  profil  à 
droite,  tient  d'une  main  une  longue  flèche  et  de  l'autre  un  bouclier 
orné  au  centre  d'une  tète  de  lion.  Ses  cheveux,  couverts  d'une  résille, 
forment  un  nœud  au-dessus  du  front,  comme  dans  les  statues  antique-, 
et  se  répandent  sur  les  épaules.  Elle  a  de  l'élégance  et  de  la  grâce. 
mais  rien  de  caractéristique.  Le  fond  de  la  planche  est  blanc1.  —  C'est 
au  contraire  sur  un  fond  noir  que  se  détache  la  figure  de  Méduse  qui. 
sans  être  belle,  ne  manque  certainement  ni  de  caractère,  ni  de  gran- 

1.  La  même  gravure  accompagne  les  biographies  d'Araehnée  (f.  \\i  v°),  d'Argia 
femme  d'Adraste  (f.  xxm  v°),  de  Manlhone,  fille  de  Tirësias  (f.  xxiv),  de  Nichos- 
trata,  fille  d'un  roi  d'Arcadie  (f.  xxiv  v"),  d'Hélène  (f.  \\v  v),  de  Polyxène 
(f.  xwi  v°),  de  Pénélope  (f.  xxvn),  de  Véturie,  mère  de  Goriolan  (f.  wxiv  v°),  de 
Sophonisbe,  fille d'Asdrubal  (f.  xl  v»),  de  Portia,  femme  de  Brutus  (f.  xliv  vv.  de 
Faustine  (('.  î.x)  et  de  Crisihlis  (f.  exxxm  v»). 


344  GAZETTE  DES  BEAUX-ARTS. 

deur.  Méduse  est  vue  à  ini-corps  et  se  présente  de  face.  Sa  bouche 
ouverte  et  ses  yeux  effarés  indiquent  l'épouvante  que  lui  causent  ses 
cheveux  changés  en  vipères.  Elle  a  entre  ses  mains  un  grand  serpent. 
Deux  dauphins  occupent  gracieusement  le  bas  de  la  gravure...  Par 
la  forme,  par  le  sentiment,  par  l'expression,  cette  Méduse  et  cette 
Niobé  sont  bien  des  créations  italiennes  du  xve  siècle;  elles  dénotent 
chez  celui  qui  les  a  conçues  l'étude  des  monuments  de  l'antiquité. 
De  là  un  charme  singulier,  commun  d'ailleurs  à  presque  toutes  les 
productions  de  cette  époque  attachante  entre  toutes. 

En  abordant  le  groupe  des  femmes  qui  appartiennent  à  l'histoire 
ancienne,  nous  distinguerons  principalement  Sulpitia,  femme  de 
Lentulus  (f.  xlv  v°),  et  Lucrèce  (f.  xxxiv).  —  Sulpitia,  vue  de  trois 
quarts  à  droite,  tient  de  la  main  droite  un  long  javelot,  de  la  main 
gauche  un  bouquet  de  fleurs.  Sa  poitrine  est  nue  ;  ses  longs  cheveux 
semblent  être  agités  par  le  vent;  comme  ceux  de  Niobé,  ils  forment 
un  nœud  au-dessus  du  front.  Le  visage  est  rond  et  un  peu  plat;  il 
accuse  la  maturité.  Dans  les  yeux,  à  demi  levés  vers  le  ciel,  il  y  a  une 
expression  à  la  fois  rêveuse  et  martiale  :  on  dirait  que  Sulpitia  entre- 
voit un  ennemi  et  qu'elle  l'attend  de  pied  ferme  '.  Cette  figure, 
quel  qu'en  soit  le  mérite,  est  loin  de  produire  une  impression  aussi 
agréable  que  la  planche  consacrée  à  Lucrèce,  une  des  héroïnes  les  plus 
gracieuses  du  volume.  —  Lucrèce  debout  se  perce  le  sein  en  présence 
deTarquin  Collatin  son  mari  et  de  Spurius  Lucretius  son  père,  après 
leur  avoir  révélé  l'attentat  commis  sur  sa  personne  par  Sextus,  fils 
deTarquin  le  Superbe,  et  leur  avoir  fait  jurer  de  la  venger.  La  placi- 
dité la  plus  complète  règne  dans  la  composition  qui  devrait  être 
dramatique  :  de  même  que  Lucrèce  semble  n'éprouver  aucune  douleur 
en  se  tuant,  ceux  qui  la  regardent  ne  manifestent  par  aucun  signe 
leur  émotion  ou  leur  pitié.  Mais  comment  regretter  que  la  mise  en 
scène  ne  soit  pas  plus  vraisemblable,  quand  on  se  trouve  en  présence 
de  cette  jolie  jeune  femme  et  de  ces  deux  hommes  si  élégants"?  Il  y  a 
là  un  reflet  du  délicieux  art  florentin.  Le  charme  des  physionomies 
et  la  grâce  des  accoutrements  du  xve  siècle  2  imposent  sans  peine 
silence  aux  objections.  On  souhaiterait  toutefois  que  les  mains 
fussent  moins  imparfaites.  Il  est  probable  que  ces  incorrections  sont 
imputables,  non  au  dessinateur,  mais  au  tailleur  en  bois. 

1.  Ce  portrait  devient  ailleurs  celui  d'Antonia,  fille  de  Marc  Antoine  (f.  XLvn), 
et  de  Maria  de  Pouzzoles  (f.  cxxmx),  contemporaine  de  Pétrarque. 

2.  Le  costume  de  Collatin  et  celui  de  Lucretius  présentent  de  singulières  décou- 
pures. Les  coiffures  et  les  ceintures  sont  noires. 
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Dans  le  groupe  des  femmes  de  l'Ancien  Testament,  c'est  Eve  qui 
se  présente  la  première.  Vue  de  face,  avec  de  longs  cheveux  qui 
forment  un  nœud  au  sommet  du  front  et  qui  se  répandent  en  ondulant 
sur  les  épaules,  elle  tient  de  la  main  gauche  un  petit  enfant  debout 
et  porte  sur  son  bras  droit  un  autre  enfant,  dont  la  tète  s'appuie  contre 
elle.  Sa  robe  décolletée  découvre  sa  poitrine.  Le  bas  de  cette  figure 
et  la  moitié  de  celle  du  plus  grand  des  enfants  sont  en  dehors  de  La 
planche.  C'est  au  milieu  de  la  campagne  qu'est  représentée  la  mère 
du  genre  humain  ;  au  fond,  de  chaque  côté,  s'élève  un  palmier.  Eve  se 


M  ARC  EL  LA. 

(Gravure  tirée  du  «  De  Claris  mulieribus  ».  —  Ferrare,  1497.) 


montre  ici  sous  les  dehors  d'une  matrone;  les  épreuves  de  la  vie  ont 
fatigué  ses  traits,  mais  la  dignité  maternelle  donne  à  son  attitude 
quelque  chose  de  noble  et  de  touchant.  —  Nicaula,  reine  de  Sdba 
(f.  xxix,  v°),  mérite  aussi  que  nous  nous  arrêtions  un  instant  à  la 
considérer.  Elle  tient  de  la  main  droite  un  sceptre  terminé  par  une 
fleur  de  lis  ;  sa  tête  est  ornée  d'une  couronne  à  côtes  surmontée  d'une 
croix,  et  un  collier  de  perles  entoure  son  cou  '.  — Judith,  plus  encore 
que  la  reine  de  Saba,  est  digne  d'attention  (f.  xxxin,  v°).  Sans  doute, 
la  douceur  de  son  visage  a  quelque  chose  d'un  peu  insignifiant  et 
n'est  pas  en  rapport  avec  l'acte  qui  vient  d'être  accompli.  Mais  la  tète 
d'Holopherne,  que  Judith  porte  de  la  main  gauche  tout  en  tenant  de 

1.  Olympiade,  mère  d'Alexandre  (f.  xxxvui,  v°),  Ypsicreta,  femme  de  Mitliri- 
dale  (f.  xlii),  Cléopâtrc  (f.  xliii,  v")  et  l'impératrice  Constance  (f.  i:\wv,  v°)  sont 
représentées  sous  les  mêmes  traits  que  la  reine  de  Saba 

xxxvm.  —  2°  période.  44 
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la  main  droite  un  glaive,  est  très  énergique  et  très  originale;  les 
cheveux  sont  hérissés  et  les  traits  violemment  contractés.  En  rappe- 
lant les  types  familiers  à  Mantegna,  cette  tète  nous  avertit  que 
les  artistes  qui  ont  coopéré  à  l'illustration  du  livre  de  Foresti 
n'appartenaient  pas  tous  à  la  même  école.  Tout  à  l'heure  nous  nous 
croyions  à  Florence,  maintenant  nous  nous  trouvons  en  quelque  sorte 
transportés  à  Padoue,  quoique  la  ville  représentée  dans  le  fond,  à 
gauche,  ne  montre  aucun  des  édifices  dont  s'honore  Padoue. 

Parmi  les  sujets  chrétiens,  les  gravures  intéressantes  abondent 
tout  spécialement.  La  planche  consacrée  à  Sainte  Marie-Madeleine 
(f.  lu  v°)  rappelle  l'art  florentin.  Elle  a  un  charme  pénétrant  et  une 
exquise  naïveté.  Joignant  les  mains  avec  ferveur,  la  sainte  en  extase, 
vue  de  profil  à  gauche,  est  à  genoux  sur  un  nuage,  tandis  qu'un  petit 
ange  descend  du  ciel  à  sa  rencontre.  Elle  plane  au-dessus  d'une  vallée 
au  fond  de  laquelle  se  trouve  une  ville  qui  laisse  voir  le  haut  de  ses 
monuments.  Les  cheveux  qui  essuyèrent  les  pieds  du  Sauveur  ondu- 
lent sur  le  dos  de  Madeleine  jusqu'à  ses  talons  et  lui  forment  par- 
dessus sa  robe  comme  un  vaste  manteau.  A  droite  et  à  gauche,  se 
dressent  des  parois  de  rochers  à  pic,  au  milieu  desquels  se  cache  la 
grotte  de  la  Sainte-Baume,  où  la  sœur  de  Marthe  et  de  Lazare  passa 
ses  dernières  années.  Suivant  la  tradition,  la  Sainte-Baume  fut  en 
quelque  sorte  son  Thabor.  Pour  récompenser  sa  vie  devenue  «  plus 
angélique  qu'humaine  »,  les  anges  la  transportaient  chaque  jour 
parmi  eux  et  lui  donnaient  par  leurs  concerts  un  avant-goût  du 
paradis.  C'est  cette  gracieuse  légende  qui  est  représentée  ici  avec  une 
poésie  pleine  de  tendresse.  —  Une  gravure  moins  bonne,  dont  le 
sujet  est  identique,  est  jointe  à  la  vie  de  Sainte  Marie  Égyptienne 
(f.  civ).  Elle  se  présente  en  sens  inverse.  Deux  arbrisseaux  rempla- 
cent, sur  les  côtés,  les  murailles  de  rochers. 

Dans  le  groupe  des  héroïnes  chrétiennes,  nous  recommandons 
aussi  Sainte  Pé  trouille  (f.  lu  v°),  quoique  ses  traits  réguliers  aient 
une  énergie  trop  virile  '  ;  Sainte  Hélène  en  prière  devant  la  croix 
(f.  xcvn),  figure  très  jeune,  d'un  caractère  un  peu  mou,  mais  non 
dépourvue  de  grâce  2  ;  Sainte  Cécile  (f.  lxi),  qui  tient  d'une  main  la 

1.  Voy.  également  les  biographies  de  sainte  Domicilia  Flavia  (f.  lvii),  de 
sainte  Martine  (f.  lxiii),  de  sainte  Justine  d'Antioche  (f.  lxxvii  v°),  de  sainte  Chris- 
tine (f.  lxxx),  de  sainte  Euphrasie  (f.  civ),  de  sainte  Marcellina,  sœur  de  saint 
Ambroise  (f.  cxvi),  et  de  sainte  Elisabeth  de  Hongrie  (f.  cxxxvn). 

2.  La  même  planche  est  jointe  à  la  vie  de  Semigunda,  femme  de  l'empereur 
Henri  (f.  cxxxvi). 
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palme  des  martyrs  et  de  l'autre  un  petit;  orgue  vers  lequel  se  porte 
son  regard  l:.  Quant  à  Marcello,  (f .  cxvi  v°),  qui  9e  détache  sur  un  fond 
noir  criblé  de  points  blancs,  l'élégance  de  sa. coiffure  H  la  recherche 

de  son  costume  lui  donnent  un  air  plus  mondain  que  religieux. 
Assise  sur  un  banc  dans  la  campagne,  auprès  d'un  arbre  sans 
feuilles  auquel  est  appendu  un  écusson  et  non  loin  d'une  ville  dont 
on  aperçoit  les  abords  vers  le  fond  à  gauche,  elle  est  absorbée  par  la 
lecture  et  sa  tète  s'incline  légèrement  avec  une  nuance  de  rêverie 
toute  moderne  2. 

C'est  au  contraire  par  la  vivacité  du  sentiment  chrétien  que  se 
distinguent  plusieurs  saintes  en  costume  religieux.  Elles  sont  d'âges 
très  différents.  Nous  mentionnerons  les  plus  belles  de  ces  figures 
en  commençant  par  les  plus  âgées  et  en  finissant  par  les  plus  jeunes. 
—  Sainte  Sdrapia,  martyrisée  à  Antioche  sous  Adrien,  tient  de  la 
main  droite  une  palme  et  de  la  main  gauche  un  cœur  ardent  au 
milieu  duquel  est  Jésus  crucifié  (f.  lvii  v°).  Si  les  années  ont  amaigri 
son  visage,  elles  n'ont  rien  enlevé  à  sa  ferveur.  On  devine,  à  son 
regard  profond,  le  détachement  des  choses  terrestres  et  le  pressenti- 
ment des  biens  éternels.  Son  visage  se  présente  de  trois  quarts  à 
droite3.  —  Sainte  Ursule  (f.  cxxn),  vue  de  face,  a  un  air  moins 
grave,  moins  solennel,  mais  plus  doux  et  plus  tendre.  Sa  longue 
expérience  de  la  vie  lui  en  a  appris  les  dangers,  et,  pour  préserver 
ses  compagnes,  elle  les  abrite  sous  son  manteau.  Ses  protégées  à 
genoux  lèvent  vers  elle  leurs  tètes  avec  reconnaissance.  Une  oriflamme 
flotte  derrière  elle.  —  Sainte  Grata  (f.  xcvi),  qui  est  vue  presque  de 
face  et  qui  tient  de  la  main  gauche  un  écusson,  rappelle  un  peu  Sul- 
pitia,  mais  dans  un  âge  plus  avancé,  par  la  rondeur  de  son  visage 
et  ses  joues  pleines.  Seulement  elle  a  tout  à  la  fois  plus  de  vulgarité 
et  plus  de  bonhomie.  Il  semble  que  l'artiste  se  soit  borné  à  reproduire 
les  traits  d'une  de  ses  contemporaines.  A  droite  apparaît  dans  le 
ciel  la  tète  du  Christ  entourée  de  rayons  4.  —  Tandis  que  la  figure 

1.  La  vie  de  sainte  Eulalie  se  trouve  en  face  de  la  même  gravure  (f.  i.xxv  v°). 

2.  Cette  figure,  gravée  dans  le  Jahrbwch  (t.  V,  ¥  livraison,  p.  315),  est  répétée 
à  l'occasion  des  biographies  de  sainte  Démétria,  martyrisée  sous  Julien  l'Apostat 
(f.  cxxi),  de  Paula  Gonzaga  (f.  cxlii  v°),  de  Genebria  ou  Ginevra  Gambari,  femme 
renommée  à  Brescia  pour  son  érudition  (f.  cl),  et  d'Ippolita,  femme  du  roi  de 
Naples  Alphonse  II  (f  eux  vJ).  M.  Lippmann  la  place  dans  le  groupe  des  figures 
qui  se  rattachent  au  style  ferrarais. 

3.  Même  planche  pour  sainte  Glaire  de  Montefalco  (t.  cxxxvm  v°). 

•4.  Le  Christ  apparaît  de  la  même  façon  à  sainte  Maxentia,  patronne  de 
Trente  (f.  cvn). 
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de  sainte  Grata  reste  au  niveau  de  la  réalité,  celle  de  Sainte  Félicité 
(f.  lx  v°),  plus  jeune  et  beaucoup  plus  belle,  révèle  chez  celui  qui  l'a 
dessinée  des  efforts  manifestes  pour  s'élever  plus  haut.  Sainte  Féli- 
cité, vue  de  face,  tient  dans  sa  main  gauche  un  livre  ouvert  qu'elle 
indique  de  la  main  droite.  On  dirait  une  de  ces  Romaines  qu'avait 
converties  saint  Jérôme,  tant  il  y  a  de  noblesse  dans  son  attitude, 
de  régularité  dans  ses  traits,  d'ardeur  contenue  dans  ses  grands  yeux, 
de  pureté  dans  sa  physionomie.  Les  plis  mêmes  de  son  vêtement  ont 
une  sorte  de  dignité;  ils  tombent  comme  ceux  d'une  statue  antique1. 
—  Les  mêmes  qualités  reccommandent  la  figure  de  Sainte  Brigitte 
(f.  cxxx),  qui  est  peut-être  supérieure  encore.  Vue  presque  de  face, 
elle  tient  de  la  main  gauche  une  palme  et  de  la  main  droite  une  longue 
bande  de  parchemin  contenant  une  inscription.  A  droite,  on  voit 
agenouillés,  les  mains  jointes,  un  pape  et  un  roi,  sommairement 
traités  :  ce  sont  sans  doute  Grégoire  XI  et  Charles  V,  auxquels  sainte 
Brigitte  écrivit  plusieurs  fois  et  donna  d'utiles  conseils.  Elle  joint  à 
une  beauté  grave  et  calme  un  air  d'autorité  qui  explique  l'humble 
attitude  du  souverain  pontife  et  du  monarque.  —  Sainte  Catherine  de 
Sienne  (f.  cxli  v°)  doit  à  sa  jeunesse  un  autre  genre  d'attrait.  Elle  est 
moins  solennelle  et  son  visage  reflète  la  divine  exaltation  de  son  âme. 
De  la  main  gauche  elle  tient  un  crucifix,  et  montre  de  la  main  droite 
un  livre  ouvert.  Ses  yeux  semblent  contempler  un  objet  invisible. 
Derrière  elle  s'étend  la  campagne.  Vers  le  haut,  une  main  sort  des 
nuages  avec  un  cœur  enflammé  qu'elle  présente  à  la  sainte.  —  C'est 
par  Sainte  Rufina  (f.  lxx  v°)  que  nous  terminerons  l'énumération  des 
figures  portant  l'habit  des  religieuses.  Vue  de  trois  quarts  à  gauche 
et  la  tête  légèrement  penchée,  elle  tient  une  branche  garnie  de  fleurs 
dans  sa  main  gauche  et  un  livre  dans  sa  main  droite.  Elle-même 
ressemble  à  une  fleur  délicate,  fraîchement  épanouie.  Une  nuance  de 
douce  tristesse  est  répandue  sur  ses  traits  candides2. 

GUSTAVE    GRUYER. 
(La  suite  prochainement.) 

1.  La  même  gravure  intervient  dans  le  volume  à  l'occasion  de  sainte  Blandine 
(f.  lxiv),  de  Blcsilla  (f.  cv),  de  sainte  Paule  (f.  cxin  v°),  de  sainte  Scolastique 
(f.  cxxiv  v°),  de  sainte  Hélène  d'Uthina  (f.  cxlvi  v°),  de  Barbara,  femme  d'un 
prince  de  Manlouc  (f.  eux  v°). 

2.  Voy.  aussi  sainte  Euphémie  (f.  lxxxiii  v°)  et  l'abbesse  Aurea,  disciple  de 
saint  Éloi  (f.  exxxi). 


ORFEVRERIE    FRANÇAISE 

LA   TOILETTE    DE  VERMEIL  OFFERTE    A    LA  PRINCESSE    LŒTIT1A. 


MM.  Bapst  et  Falize  viennent 
tout  récemment  de  créer  et  d'exé- 
cuter, dans  des  conditions  de  limito 
de  temps  presque  prodigieuses,  un 
travail  d'orfèvrerie  dont  l'impor- 
tance et  la  valeur  d'art  sont  telles 
que  la  Gazette  croit  devoir  en  dire 
quelques  mots  à  ses  lecteurs.  Par 
ses  traditions,  ses  recherches,  ses 
efforts  toujours  si  élevés,  cette  mai- 
son s'est  depuis  longtemps  placée 
tout  au  premier  rang;  la  Gazette  se 
fait  donc  un  devoir  de  féliciter 
particulièrement  MM.  Bapst  et 
Falize,  alors  surtout  qu'ils  vien- 
nent de  démontrer  une  fois  de  plus 
tout  ce  que  vaut,  tout  ce  que  peut, 
lorsque  l'occasion  lui  est  offerte  de 
faire  ses  preuves,  notre  grande  orfèvrerie  parisienne. 

Des  amies  de  la  princesse  Lœtitia  Bonaparte,  désirant,  à  l'occasion 
de  son  mariage  avec  le  prince  Amédée  de  Savoie,  lui  offrir  un  cadeau 
de  noces,  se  sont  adressées  à  la  maison  Bapst  et  Falize  et  lui  ont 
commandé  une  toilette  de  vermeil. 

Cette  commande  devait  être  exécutée  en  cinq  semaines.  C'était  là 
un  bien  court  délai,  et,  cependant,  il  a  suffi  à  ces  messieurs  pour 
composer,  établir  et  terminer  de  tous  points  leur  magnifique  travail. 
En  cinq  semaines,  ils  en  ont  arrêté  les  grandes  lignes,  cherché  et 
composé  la  décoration  ;  ils  ont  fondu,  monté,  ciselé  et  doré  leurs 
diverses  pièces,  et,  le  10  septembre,  la  toilette  arrivait  à  Turin  pour 
être  présentée  à  la  princesse. 
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Une  aussi  étroite  limite  de  temps  imposait  forcément  quelque 
parti  pris,  pajr  exemple  l'adoption  a  priori,  avant  l'exécution,  d'un 
style  déterminé,  puisque  MM.  Bapst  et  Falize  ne  pouvaient  raison- 
nablement songer  à  réaliser  ici  une  création  complète,  absolue,  qui 
fut  entièrement  originale  par  la  forme  et  par  le  décor.  Pour  le  style 
on  leur  avait  désigné  l'époque  Louis  XV,  et  force  leur  était  bien  de 
s'y  conformer.  En  même  temps  que  cette  première  condition,  une 
seconde  se  produisait  qui  n'était  pas  d'une  réalisation  facile.  Sur  les 
pièces  de  la  toilette  devaient  nécessairement  figurer  les  armes  et 
les  initiales  de  la  princesse.  Pour  les  initiales,  des  L  entrelacées, 
point  de  difficulté;  pour  les  armoiries,  il  n'en  allait  pas  de  même. 
L'aigle  impériale,  tenant  le  foudre,  n'est  point  un  ornement  qu'on 
puisse  aisément  faire  entrer  dans  la  décoration  d'une  boite  à  houppe  ni 
harmoniser  avec  des  rinceaux  et  des  rocailles.  En  ingénieux  artiste 
qu'il  est,  M.  Falize,  qui  avait  assumé  la  responsabilité  de  ce  travail, 
est  parvenu  à  résoudre  ce  délicat  problème.  Aux  formes  gracieuse- 
ment contournées,  aux  lignes  assouplies,  chères  à  l'art  des  Germain, 
il  a  su  allier  avec  beaucoup  d'adresse  et  de  bonheur  l'emblème  impé- 
rial, d'aspect  si  réaliste  et  passablement  rébarbatif. 

L'ensemble  de  la  toilette  se  compose  de  dix  pièces  ;  toutes  sont  en 
argent  ouvré  dans  la  masse.  Pour  se  conformer  au  désir  de  ses  clien- 
tes, et  bien  contre  son  gré,  M.  Falize  a  dû  faire  dorer  ces  pièces. 
Cette  dorure  est  une  regrettable  erreur  de  goût.  Avec  ses  tons  fins 
et  brillants,  son  modelé  gras,  ses  matités,  l'argent,  si  on  l'eût  con- 
servé, eût  été  pour  l'œil  d'un  aspect  plus  fier  et  plus  vraiment  beau. 
La  glace,  par  ses  dimensions,  est  naturellement  la  pièce  la  plus 
importante  de  cet  ensemble.  Le  cadre,  formé  sur  les  côtés  par  d'élé- 
gants rinceaux,  repose,  à  sa  base,  sur  l'aigle  aux  ailes  éployées, 
tenant  dans  ses  serres  une  guirlande  de  chêne.  Au  sommet,  la  cou- 
ronne royale  d'Italie  surmonte  un  écusson  sur  lequel  sont  gravées 
des  L  entrelacées,  initiales  de  la  princesse.  De  cet  écusson  se  déta- 
chent deux  délicates  guirlandes  de  fleurs  qui  viennent  se  relier  avec 
grâce  aux  rinceaux  et  aux  rocailles.  C'est  un  merveilleux  morceau 
que  cet  encadrement;  l'aspect  en  est  à  la  fois  élégant  et  grandiose  et 
plus  d'un  de  nos  grands  orfèvres  du  xvine  siècle  aurait  pu  s'enor- 
gueillir d'en  être  l'auteur. 

Deux  candélabres  à  trois  lumières  accompagnent  cette  pièce.  Leurs 
branches,  formées  des  mêmes  élégants  rinceaux  que  l'encadrement 
de  la  glace,  s'élancent  en  courbes  gracieuses  abritant  l'aigle  emblé- 
matique tenant  dans  ses  griffes  l'écusson  de  la  maison  de  Savoie,  sur 
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l'un  des  candélabres,  et,  sur  l'autre,  les  armoiries  des  Bonaparte. 

Quatre  boîtes,  deux  de  forme  ronde  et  haute  et  deux  de  forme 
oblongue,  rappellent,  sans  les  copier,  les  plus  belles  créations  des 
Germain.  Ces  boites,  largement  décorées  de  gaudrons  repoussés  et  de 
l'aigle  aux  ailes  éployées,  présentent  sur  leurs  couvercles,  surmon- 
tés de  la  couronne  d'Italie,  d'un  côté  les  initiales  de  la  princesse  et  de 
l'autre  de  légères  branches  de  myrte  d'un  travail  exquis. 

Deux  assiettes,  sortes  de  coupes  peu  profondes,  de  foi'me  et  de 
décoration  rappelant  la  plus  belle  époque  de  Louis  XV,  posent  sur 
d'élégants  trépieds.  Sur  le  fond  de  ces  coupes,  s'enlèvent  gracieuse- 
ment en  un  relief  à  peine  perceptible  les  deux  L  entrelacées.  Enfin, 
une  corbeille  de  même  style,  destinée  à  recevoir  des  fleurs,  complète 
cet  ensemble  dont  nous  ne  saurions  trop  louer  l'harmonieuse  et 
séduisante  distinction.  Ce  qui  nous  frappe  plus  particulièrement, 
c'est  le  grand  goût  qui  a  présidé  au  choix  des  formes  et  la  noble 
sobriété  qui  a  dicté  le  dessin  des  motifs  décoratifs.  Le  travail  de 
ciselure,  de  l'exécution  la  plus  large  et  la  plus  souple,  fait  le  plus 
grand  honneur  aux  habiles  artistes  qui  y  ont  collaboré.  Ce  ne  sera 
que  justice  de  citer  parmi  ces  artistes  le  nom  de  M.  Joindy,  sculpteur, 
attaché  depuis  longtemps  à  l'atelier  de  MM.  Bapst  et  Falize. 

Pour  recevoir  les  pièces  de  cette  splendide  toilette,  on  a  eu  l'heu- 
reuse idée  de  s'adresser  à  M.  Dasson  qui  a  choisi  pour  modèle  une 
table  de  style  Louis  XV  appartenant  au  ministère  des  finances.  Sa 
copie,  d'une  exécution  absolument  fidèle  et  admirablement  soignée 
dans  toutes  ses  parties,  constituerait  déjà  par  elle-même  un  objet 
d'art  de  premier  ordre.  On  ne  pouvait  plus  heureusement  compléter 
ce  présent  vraiment  royal.  paul  lefort. 


Le  Rédacteur  en  chef,  gérant  :  LOUIS  GONSE. 


SCEAUX.     —    IMl'.    CHAIlAItlE     ET     FILS. 
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Jean-Etienne  Liotard 
avait  l'humeur  voya- 
geuse auplushautdegré. 
Aucun  des  émules  du 
célèbre  pastelliste  n'a 
couru  le  monde  autant 
que  lui  :  de  l'Occident  au 
Levant,  l'esprit  toujours 
en  éveil  et  les  yeux  bien 
ouverts,  il  a  promené 
son  alerte  fantaisie  sans 
se  lasser  ni  de  revoir 
les  mêmes  lieux,  ni  de 
mettre  le  pied  dans  des 
pays  nouveaux.  Par  la 
curiosité  comme  par  l'a- 
mour du  mouvement,  il 
n'est  pas  loin  de  nous 
rappeler  l'un  de  nos 
vieux  chroniqueurs  aux 
lointaines  chevauchées, 
un  artiste  aussi  en  son 
genre,  Jehan  Froissart.  Sans  éloigner  d'ailleurs  «  le  peintre  Turc  » 
du  but  souverain  de  l'art,  les  pérégrinations,  auxquelles  l'âge  seul 
le  contraignit  de  renoncer,  eurent  l'excellent  effet  de  féconder  son 
talent  et  d'accroître  sa  naturelle  facilité  de  travail.  Où  qu'il  se  plût 
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à  séjourner,  à  résider,  à  passer,  il  entrait  en  commerce  intime  avec 
la  nature;  et  c'est  ainsi  que,  sans  cesse  à  la  recherche  du  vrai,  il  a 
donné  à  ses  œuvres  la  fraîcheur  délicate  et  la  grâce  qui  ont  vaincu 
le  temps.  On  a  beau  dire  que  pierre  roulante  n'amasse  pas  de  mousse, 
Liotard  n'eut  pas  à  se  plaindre  d'avoir  roulé,  comme  dit  le  proverbe, 
puisqu'il  réussit  à  recueillir,  chemin  faisant,  la  considération  pour 
sa  personne,  de  flatteuses  louanges  pour  son  crayon  ,  et  pour  les 
siens  quelque  aisance,  à  défaut  de  la  richesse.  Encore  un  parvenu, 
dans  la  meilleure  acception  du  mot  ;  encore  un  fils  de  ses  œuvres, 
comme  il  y  en  a  un  si  grand  nombre  dans  l'histoire  de  l'art,  sur 
qui  les  circonstances  défavorables  n'eurent  pas  de  prise. 

Il  est  des  familles  qu'on  dirait  dès  leur  berceau  prédestinées  aux 
aventures ,  et  la  famille  Liotard  était  une  de  celles-là.  D'après  le 
témoignage  de  Pierre  de  Marcha,  l'auteur  des  Commentaires  du  soldat 
du  Vivarais,  on  aurait  apporté  à  Richelieu,  pendant  le  siège  de  Privas, 
«  un  enfant  de  sept  mois,  trouvé  sur  le  sein  de  sa  mère  morte;  cet 
enfant,  confié  à  un  évèque,  aurait  été  élevé  chez  les  cordeliers  de 
Montélimar  et  serait  devenu  la  tige  de  la  famille  Liotard  ».  Telle  est, 
parait-il,  la  légende  ;  voici  l'histoire.  Dans  un  récent  ouvrage  sur 
Montélimar,  M.  le  baron  de  Coston  se  demande  comment  un  enfant 
de  sept  mois,  au  lieu  d'être  remis  à  un  évèque,  n'a  pas  été  confié  à 
une  nourrice  et  a  pu  dire  son  nom.  «  Il  est  probable  que  le  manuscrit 
primitif  portait  sept  ans  au  lieu  de  sept  mois.  »  Mais  rien  ne  prouve, 
suivant  M.  de  Coston,  que  du  petit  être  épargné  par  la  soldatesque, 
soient  descendus  les  Liotard,  le  peintre  et  le  graveur. 

Il  est  sûr,  en  revanche,  que,  à  la  suite  de  la  révocation  de  l'édit  de 
Nantes,  un  certain  Antoine  Liotard,  de  Montélimar,  disent  les  re- 
gistres officiels,  se  réfugia  pour  cause  de  religion  à  Genève,  où  il  fut 
bientôt  admis  à  la  bourgeoisie.  Son  mariage  lui  donna  de  nombreux 
rejetons  parmi  lesquels  les  derniers  nés,  deux  jumeaux,  devaient 
faire  honneur  à  leur  nom.  Des  deux  frères,  le  plus  connu,  appelé  à 
jouir  d'une  réputation  étendue,  voyait  le  jour  le  22  décembre  1702 
dans  la  ville  forte  du  protestantisme,  devenue  le  refuge  de  tant  de 
Français  à  cette  époque.  On  ne  sait  rien  de  l'enfance  de  Jean-Etienne  ; 
à  une  seule  anecdote  près,  dont  je  ne  voudrais  pas  abréger  l'agréable 
récit  :  «  Il  y  avait  au  collège  de  Genève,  en  l'année  1712,  un  enfant 
d'un  caractère  vif,  d'une  figure  originale,  meilleur  camarade  que 
bon  écolier,  qui  n'était  pas  toujours  en  règle  avec  son  régent  pour 
les  travaux  qu'il  devait  faire  hors  du  collège,  et  dont  les  cahiers 
offraient  un  mélange  constant  de  figures  tracées  à  la  plume  ou  au 
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crayon,  et  de  thèmes  ou  do  passages  latins.  Parfois  les  écoliers  se 
groupaient  hors  de  la  classe  autour  de  leur  camarade  :  celui-ci 
s'amusait  alors  à  crayonner  leurs  portraits,  et,  quand  la  ressem- 
blance s'y  trouvait,  celui  qui  venait  de  poser  obtenait,  au  moyen 
d'une  pièce  de  trois  sols,  le  chef-d'œuvre  qu'il  emportait  ensuite  dans 
sa  famille  '.  » 

Gage  heureux  de  précocité,  première  manifestation  de  l'instinct 
artistique.  Mais  M.  Liotard,  le  père,  que  les  désastreuses  spéculations 
de  Law  et  de  la  Compagnie  du  Mississipi  avaient  forcé  de  vendre 
une  grande  et  belle  maison,  n'était  pas  homme  à  pousser  l'un  des 
siens  dans  une  carrière  où  il  fallait  réussir  pour  avoir  un  gagne- 
pain.  Quelques  années  se  passèrent;  la  vocation  avait  persisté  chez 
le  collégien.  Comment  s'obstiner  davantage  et  fermer  les  yeux  à  l'évi- 
dence ?  Pressé,  harcelé  par  ses  parents  et  amis,  M.  Liotard  consentit 
un  beau  jour  adonnera  Jean-Etienne  un  maître  de  dessin,  qui.  «sans 
avoir  de  très  grands  talents  »  avait  au  moins  celui  d'exiger  de  ses 
élèves  l'assiduité  au  travail.  A  cette  nouvelle,  notre  adolescent  perdit 
toute  une  nuit  de  sommeil,  tant  sa  joie  était  grande,  et  bientôt  quel- 
ques-uns de  ses  condisciples  disaient  entre  eux  :  «  Vois-tu  celui-là? 
C'est  son  premier  crayon,  et  il  fait  déjà  mieux  que  ceux-ci,  qui  ont 
quatre  et  six  mois  de  leçons.  »  Le  professeur  Gardelle  (qu'il  ne  faut 
pas  confondre  avec  Robert  Gardelle,  son  frère,  peintre  distingué), 
exigeait  que  ses  élèves  lui  apportassent  la  copie  faite  chez  eux  des 
dessins  qu'il  leur  prêtait.  Ce  travail  n'étant  qu'une  plaisanterie  pour 
Liotard,  il  remit  un  trait  si  exact  à  son  maître  que  celui-ci  le  crut 
calqué  sur  le  modèle.  De  là  grande  colère  d'un  côté,  chaudes  larmes 
et  dénégations  de  l'autre.  Mais  l'accusateur  fut  confondu  par  l'accusé 
qui  refit  l'ouvrage  en  classe,  séance  tenante,  et  le  fit  bien.  Au  bout 
de  quelques  mois  consacrés  au  dessin  et  à  la  perspective,  Liotard 
quittait  l'atelier  presque  aussi  habile  que  son  maître. 

Ce  fut  alors  qu'il  s'essaya  à  peindre  d'après  nature,  au  pastel,  à 
l'huile,  en  miniature,  sur  émail,  les  portraits  de  son  entourage  et  de 
quelques  personnes  désireuses  de  l'encourager.  Le  plus  souvent  il 
travaillait  pour  rien,  mais  venait-on  à  le  rémunérer,  il  était  tout 
joyeux.  Il  parait  que  ces  portraits  respiraient  déjà  un  naturel  exquis; 
celui  de  son  frère  jumeau,  Jean-Michel,  en  particulier,  réussit  au 
mieux. 

Après  cela,  qui  aurait  pu  de  gaieté  de  cœur  contrarier  les  incli- 

1.  J.-J.  Rigaud,  Renseignements  sur  les  Beaux-Arts  à  Genève.  —  Genève,  1876. 


356  GAZETTE  DES  BEAUX-ARTS. 

nations  et  l'avenir  du  jeune  homme?  Aussi  son  père,  malgré  d'autres 
charges,  n'hésita-t-il  pas  à  le  laisser  partir  en  1725  pour  Paris  et  à  le 
placer  chez  un  bon  peintre  en  miniature,  qui  ne  manquait  pas  de 
réputation.  M.  Massé  avait  d'abord  été  graveur  ;  c'est  à  ses  soins  qu'on 
doit  les  gravures  des  peintures  de  Le  Brun ,  de  la  galerie  de  Ver- 
sailles, et  même  il  a  fait  une  partie  des  dessins,  lesquels  sont  des 
chefs-d'œuvre  de  netteté  et  de  pureté  '.  Mais  l'enseignement  n'était 
pas  le  propre  de  Massé;  s'il  disait,  à  la  vérité  :  «  Cela  est  mal,  cela 
est  bien  »,  il  s'en  tenait  là,  sans  signaler  à  l'élève  ses  défauts,  et  les 
moyens  de  s'en  corriger.  Plus  que  désappointé  d'avoir  si  peu  appris 
au  bout  de  trois  ans  employés  à  des  copies,  il  se  résolut  à  quitter 
Massé  malgré  les  brillantes  offres  de  ce  dernier  pour  le  retenir. 
Résolution  hardie,  passablement  téméraire  en  tout  cas;  deux  louis 
dans  le  gousset  ne  pouvaient  le  mener  loin,  et  la  crainte  des  reproches 
paternels  l'empêchait  d'écrire  à  Genève.  Par  bonheur,  un  parent  bien 
avisé  le  gratifia  de  quelques  écus,  tandis  qu'il  faisait  la  connaissance 
de  l'intendant  d'une  grande  maison,  s'engageant  à  peindre  sans 
honoraires  la  nièce  dudit  intendant,  à  la  condition  que  ce  dernier 
s'efforcerait  de  lui  procurer  du  travail.  Mais  voilà  que,  pendant  une 
des  séances  dont  le  jeune  artiste  attend  beaucoup,  entre  un  peintre 
d'histoire  qui,  témoin  des  précautions  et  de  la  prudence  de  touche 
de  Liotard,  le  regarde  un  moment,  s'impatiente  et  s'écrie  :  «  Ah!  ce 
n'est  pas  ainsi  qu'on  doit  peindre!  »  Là-dessus  le  malheureux  de 
répliquer  :  «  Eh  bien  !  monsieur,  voici  mes  pastels  ;  montrez-moi 
vous-même  comment  il  faut  faire.  »  Le  grossier  personnage  prend  les 
pastels,  gâte  la  ressemblance,  et  ne  fait  qu'une  jolie  tète.  Cette 
petite  mésaventure  ne  fut  pas  inutile  à  Liotard  :  elle  lui  apprit  à 
peindre  plus  vite  sans  peindre  moins  bien. 

D'ailleurs,  parole  donnée,  parole  tenue.  L'intendant  présente  à 
une  comtesse  son  protégé;  la  comtesse,  quoique  chicaneuse  et  d'un 
goût  difficile,  le  recommande  à  une  de  ses  amies  ;  l'amie  en  parle  fa- 
vorablement à  d'autres,  au  point  qu'une  grande  partie  de  la  société 
distinguée  ne  craindra  pas  de  poser.  Il  faut  le  reconnaître,  si  Lio- 
tard, encore  timide,  avait  montré  en  ce  temps-là  plus  de  savoir-faire, 
de  l'entregent,  avec  une  certaine  connaissance  du  monde  qu'il  ac- 
quit plus  tard  ;  s'il  avait  su  avoir  un  certain  train  de  maison  et 
hausser  peu  à  peu  le  prix  de  ses  ouvrages,  il  est  fort  probable  que 
personnes  et  choses  lui  auraient  souri  davantage.  Mais  ignorant  l'art 

1.  Gault  de  Saint-Germain,  Les  trois  premiers  siècles  de  la  peinture  en  France. 
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de  jeter  de  la  poudre  aux  yeux,  il  n'allait  pas  en  voiture,  peignait 
les  gens  chez  eux,  et  beaucoup  négligeaient  de  délier  les  cordons  de 
leur  bourse  en  sa  faveur. 

«  On  désespère  alors...  »,  comme  dit  le  poète.  Sans  être  précisé- 
ment frustré  dans  ses  espérances,  Liotard  put  être  atteint  de  quelques 
accès  de  découragement.  Etait-ce,  pour  s'en  guérir  que  de  Paris 
(d'où  il  se  dirigea  une  fois  jusqu'à  Châlons  à  pied)  il  vint  faire  deux 
visites  à  Genève?  Toujours  est-il  que  Jacob  Vernet,  l'ami  de  Montes- 
quieu, écrivait  de  Paris,  le  14  mars  1733,  à  J.-A.  Turrettini  (collection 
de  M.  E.  de  Budé)  :  «  Il  y  a  cinq  jours  partit  M.  Liotard  le  peintre, 
à  qui  je  remis  deux  petits  paquets,  l'un  contenant  la  tragédie  de  Z aire 
(que  je  vous  prie  de  communiquer  à  Mme  Necker  quand  vous  l'aurez 
lue)  et  l'autre  diverses  lettres.  »  Ces  lignes  qui,  soit  dit  en  passant, 
témoignent  des  goûts  littéraires  de  la  grand'mère  de  Mme  de  Staël, 
nous  rappellent  par  leur  date  le  portrait  de  Liotard,  le  premier  sans 
doute,  gravé  par  lui-même  en  1733,  que  possède  le  Cabinet  des  Estampes 
de  la  Bibliothèque  nationale. 

De  retour  à  Paris,  après  avoir  vu  à  Lyon  ses  parents  Lavergne 
et  la  charmante  nièce  qui  lui  inspira  la  Liseuse,  il  composa  un  tableau 
d'histoire,  David  au  Temple,  afin  de  disputer  le  prix  de  l'Académie. 
Mais  on  regarda  comme  un  défaut  la  sobriété  des  figures,  et  si  on  les 
trouvait  belles,  c'est  qu'un  peintre  de  portraits  ne  pouvait  faire  que 
de  belles  têtes.  Les  vrais  connaisseurs  appréciaient  pourtant  à  sa 
valeur  ce  jeune  talent.  Se  trouvant  un  jour  avec  M.  Lemoine, 
premier  peintre  du  Roi,  Liotard  lui  montre  la  miniature  d'une  jeune 
demoiselle.  «  Me  permettrez-vous ,  monsieur,  lui  dit  Lemoine,  de 
vous  en  dire  librement  mon  avis?  —  C'est  ce  que  je  vous  demande, 
répond  Liotard  avec  vivacité.  —  Eh  bien!  monsieur,  ne  peignez 
jamais  que  d'après  nature,  car  je  ne  sache  personne  mieux  en  état 
que  vous  de  la  représenter.  »  Puis  se  tournant  vers  ceux  qui  assis- 
taient à  cette  conversation,  il  leur  fait  apprécier  les  mérites  de 
l'œuvre.  Malgré  les  paroles  flatteuses  de  Lemoine,  malgré  les  stimu- 
lants quotidiens  de  la  grande  ville,  malgré  d'autres  attaches  encore, 
Liotard  sentait  bien  que,  dans  le  vaste  monde,  il  y  avait  pour  lui 
bien  des  choses  à  voir,  à  observer,  à  apprendre.  «  C'est  dans  la 
jeunesse  —  dit  Champfleury  —  que  les  yeux  d'un  artiste  voient  net  ; 
les  images  y  entrent  en  s'y  décalquant  profondément.  » 

Or  l'occasion  s'étant  présentée  de  suivre  le  marquis  de  Puisieux, 
ambassadeur  de  France  à  Naples,  notre  artiste  n'hésita  point  à  sai- 
sir cette  bonne  fortune.  Il  fit  bien.  A  Naples  cependant,  où  le  pre- 
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mier  ministre  lui  offrait  son  appui,  Le  pauvre  Liotard  ■<■  contenta  de 
tourner  un  compliment  à  Son  Excellence,  sans  solliciter  la  faveur 
d'être  présenté  au  souverain.  C'était  une  faute.  11  la  répara  en  par- 
tant huit  jours  avant  Pâques  de  l'an  1736  pour  la  Ville  éternelle. 
Là,  les  portraits  de  plusieurs  cardinaux,  ceux  du  prétendant  d'An- 
gleterre Stuart  et  de  toute  sa  famille  se  multiplièrent  pour  lui  comme 
à  plaisir.  Un  jour  le  prétendant  lui  dit  :  «  Liotard,  j'ai  deux  portraits 
de  ma  femme  qui  ne  sont  pas  trop  bons.  Pourriez-vous  m'en  Caire 
un  qui  soit  meilleur'!'  »  Liotard  promit  de  faire  de  son  mieux;  puis 
ayant  questionné  les  domestiques  de  la  maison  et  recueilli  les  souve- 
nirs de  tous  ceux  qui  avaient  connu  la  défunte,  il  se  mit  à  l'œuvre. 
Ce  difficile  travail  achevé,  le  prétendant,  fort  surpris,  n'y  pouvait 
rien  comprendre  :  il  fallait  que  la  princesse  eût  été  une  fois  aperçue 
du  peintre  qui,  de  deux  méchants  tableaux,  en  avait  fait  un  bon,  un 
vrai,  un  ressemblant. 

Là  ne  s'arrêtèrent  pas  les  heureux  travaux  de  Liotard  en  Italie. 
11  y  avait  au  dernier  siècle,  comme  de  nos  jours,  des  Genevois  un 
peu  partout,  et  il  se  trouva  à  Rome  un  sculpteur  nommé  Le  Blanc 
qui  vint  voir  son  compatriote,  et  lui  dit  :  «  J'aimerais  bien  à 
obtenir  une  séance  du  Pape  pour  un  médaillon  que  je  voudrais  faire 
de  lui.  —  Mais,  répond  Liotard,  je  voudrais  bien  le  peindre,  moi,  et 
comment  faire  pour  vous?  — Oh!  vous  avez  tant  de  connaissances, 
faites-moi  ce  plaisir.  —  Soit;  mais  je  ne  réponds  pas  de  l'événement. 
Je  ferai  ce  que  je  pourrai.  —  Allez  toujours,  j'en  suis  sûr.  »  Et 
Liotard  se  rend  chez  l'évèque  Biancheri  (?)  qu'il  connaissait,  en  le 
priant  de  vouloir  bien  lui  faire  obtenir  une  séance  du  Pape.  Huit 
jours  s'écoulent;  la  réponse  de  l'évèque  est  satisfaisante,  et  nos 
artistes,  au  lieu  d'une  séance,  en  obtiennent  deux.  Liotard  a  pu 
reproduire  au  pastel  la  physionomie  du  Souverain  Pontife.  C'était 
Clément  XIII,  de  la  famille  Corsini,  d'un  âge  fort  avancé  et  aveugle. 
Le  vieillard  se  prit  à  dire  en  italien  :  «  Si  j'étais  peintre,  je  ne  pein- 
drais pas  le  Pape.  —  Mais  pourquoi,  Votre  Sainteté?  —  Parce  que, 
quand  les  papes  sont  morts,  leurs  portraits  vont  aux...   » 

Il  était  dit  que  la  terre  classique  n'aurait  que  des  enchantements 
pour  Liotard.  Un  soir  d'hiver,  à  Rome,  étant  entré  dans  un  café,  il 
entend  quelques  Anglais  parler  d'une  copie  de  la  Vénus  de  Médicis, 
qui  était  bien  la  meilleure  miniature  qu'ils  eussent  vue.  Alors  s'étant 
approché  du  groupe  :  «  Messieurs  —  dit  Liotard  —  n'est-ce  pas 
M.  Hichmann  qui  la  possède?  Ne  l'a-t-il  pas  achetée  à  Paris  de 
Liotard?  N'est-elle  pas  peinte  sur  ivoire,  en  ovale,  avec  une  main  et 


3G0  GAZETTE  DES  BEAUX-ARTS. 

de  la  grandeur  que  je  vous  indique?  —  Oui,  répondirent-ils  tous.  — 
Eh  bien!  messieurs,  je  m'appelle  Liotard,  et  c'est  moi  qui  l'ai  peinte.» 
Quelques  mois  plus  tard,  l'un  de  ces  messieurs,  le  chevalier  Pon- 
sonby,  rencontre  Liotard  dans  une  rue  de  Florence.  «  Ah  !  monsieur, 
s'écria-t-il,  je  vous  cherche  par  terre  et  par  mer,  où  demeurez-vous?» 

—  Il  se  rend  au  domicile  du  peintre,  lui  achète  plusieurs  ouvrages, 
et  ajoute  :  «  Nous  sommes  trois  ou  quatre  qui  avons  loué  un  vaisseau 
pour  Constantinople.  Seriez-vous  curieux  de  faire  le  voyage  avec 
nous?  »  Témoin  des  hésitations  de  son  interlocuteur  :  «  Attendez, 
j'en  parlerai  à  mes  compagnons,  et  pendant  ce  temps,  vous  prendrez 
une  décision.  »  Douze  jours  après  cette  conversation,  le  chevalier, 
revenant  d'un  air  gai  :  «  Eh  bien  !  monsieur,  serez-vous  des  nôtres? 

—  De  tout  mon  cœur,  et  je  suis  prêta  partir  quand  vous  voudrez.  » 
Ils  s'embarquèrent  à  Naples  par  un  jour  de  printemps,  et  tou- 
chèrent d'abord  à  Caprée,  Messine,  Syracuse,  Malte,  Milo,  Paros, 
Antiparos  dont  ils  ne  virent  pas  la  célèbre  grotte  à  stalactites,  faute 
de  conducteurs.  De  là,  ils  relâchèrent  encore  à  Délos,  puis  à  Chio,  à 
Smyrne,  à  Constantinople  enfin. 

Ce  voyage,  d'un  prix  inestimable  pour  l'artiste,  marqua  profon- 
dément dans  sa  vie.  On  parlait  bien  alors  du  Levant  ;  on  le  connaissait 
peu.  Il  n'y  avait  pas  si  longtemps  que  l'érudit  Galland  avait  traduit 
de  l'arabe  les  Mille  et  une  nuits,  et  le  soleil  d'Orient  n'avait  pas,  comme 
de  nos  jours,  enflammé  de  son  éclat  plus  d'un  grand  poète  et  plus 
d'un  peintre.  Qu'on  juge  donc  des  impressions  éprouvées  par  Liotard  ! 
Bien  que  l'Italie  eût  été  comme  une  révélation  préparatoire,  tout 
était  nouveau  à  ses  yeux  :  pays,  religions,  mœurs,  costumes,  physio- 
nomies. On  peut  déjà  se  faire  quelque  idée  de  sa  joyeuse  ardeur  au 
travail  d'après  les  délicieux  dessins  —  et  il  y  en  eut  bien  d'autres 

—  que  le  Louvre  a  récemment  acquis  de  M.  le  chanoine  Gallet.  Dans 
l'Archipel,  notre  homme  croque  au  passage  plus  d'une  belle  Chiote 
ou  Sniyrniote;  mais  le  succès  l'attend  à  Constantinople.  Grâce  à  la 
faveur  de  Méhémet-Aga,  il  ne  tarde  pas  à  être  recherché  des  Turcs 
de  distinction,  des  effendis,  des  pachas,  des  agas  charmés  de  se  faire 
peindre,  tandis  que  la  société  européenne  l'accueille  au  mieux  et 
multiplie  les  commandes.  Aux  portraits  du  comte  de  Bonneval,  ap- 
pelé en  Turquie  Achmet-Pacha,  et  de  quelques  grandes  dames  qui 
donnent  le  ton  et  l'exemple,  succèdent  ceux  de  la  plupart  des  am- 
bassadeurs des  puissances  auprès  de  la  Sublime-Porte.  Liotard  est 
devenu  l'homme  du  moment;  peu  s'en  faut  même  qu'il  ne  s'acclimate 
tout  à  fait.  Une  fois,  le  voilà  sur  le  point  de  se  marier  avec  une 
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jeune  fille  nommée  Mimica;  une  autre  fois,  il  veut  essayer  de  l'habit 
turc;  ce  vêtement  lui  plait,  il  le  porte.  Mais  comme  il  se  rendait  un 
soir  au  bal  chez  l'ambassadeur  d'Angleterre,  il  crut  devoir  s'habiller 
de  nouveau  à  la  française.  Il  soufflait  par  malheur  un  vent  froid 
dont  il  fut  si  fort  incommodé  qu'il  s'emporta  jusqu'à  s'écrier  :  «  Chien 
d'habillement,  je  ne  te  remettrai  plus!  » 

Sur  ces  entrefaites,  le  prince  de  Moldavie,  qui  avait  entendu 
parler  de  cet  original,  le  fit  venir  à  Iassy,  avec  la  prière  de  le  peindre, 
ainsi  que  la  princesse,  sa  fille,  et  le  patriarche  de  Jérusalem . 

A  ces  oeuvres  s'ajoutèrent  les  dessins  de  tous  les  hospodars  qui 
avaient  précédemment  régné  sur  le  pays.  Il  faut  croire  que  Liotard 
n'eut  qu'à  se  féliciter  de  toutes  manières  de  l'invitation  d'un  prince 
doux  et  bon  ;  car  il  demeura  plus  de  dix  mois  dans  la  Principauté,  et 
donna  même,  comme  à  Constantinople,  une  visible  preuve  à.' orientante. 
Il  avait  remarqué  que  les  grands,  les  principaux  de  la  contrée,  por- 
taient tous  la  barbe,  et  il  laissa  croitre  la  sienne,  par  ennui  aussi  de 
se  raser.  A  quelque  temps  de  là,  invité  aux  noces  d'un  seigneur,  il 
reçut  tant  de  félicitations  et  de  compliments  au  sujet  de  la  barbe 
longue  qu'il  prit  la  résolution  de  la  garder  intacte. 

C'est  ainsi  que,  bon  chrétien  en  réalité,  musulman  d'apparence, 
Liotard,  après  avoir  traversé  la  Transylvanie  et  la  Hongrie,  atteignit 
Vienne  le  2  septembre  1743.  Il  y  trouva  quelques  Genevois  surpris 
de  son  accoutrement  et  n'en  augurant  rien  de  bon. 

Mais  un  jour  ne  s'était  pas  écoulé  que  l'événement  donnait  tort 
aux  pessimistes.  Il  y  avait  baisemain  à  la  Cour,  et  Liotard  y  assistant 
en  qualité  de  «  peintre  fameux  »  eut  le  bonheur  d'être  remarqué  de 
François  de  Lorraine,  grand-duc  de  Toscane,  puis  invité  à  apporter 
dès  le  lendemain  ses  dessins  au  bienveillant  époux  de  Maine-Thérèse. 
Celui-ci  les  admira  ;  alors  la  reine  de  Hongrie  voulut  les  voir  et  s'en 
montra  satisfaite.  Là-dessus  Liotard  sollicita  de  Sa  Majesté  la  faveur 
de  la  peindre.  «  Oui,  répondit  la  Reine,  pourvu  que  ce  soit  quand 
je  monte  à  cheval,  quand  je  dine  ou  quand  j'écris.  —  Que  Votre 
Majesté  me  pardonne,  mais  tenter  l'entreprise  dans  ces  conditions 
me  parait  trop  difficile,  pour  ne  pas  dire  impossible.  »  Et  comme  la 
reine  semblait  hésitante,  son  interlocuteur  continua,  non  sans  har- 
diesse :  «  Votre  Majesté  ignore  sans  doute  qu'à  la  vue  de  mes  dessins 
est  attaché  le  privilège  de  peindre  ceux  qui  les  voient.  —  Guida,  je 
ne  le  savais  pas.  Eh  bien!  si  le  grand-duc  se  fait  peindre,  je  me  ferai 
peindre  à  mon  tour.  » 

Ainsi  se  succédèrent  sous  l'agile  main  de  Liotard  les  portraits 
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du  grand-duc,  do  Marie-Thérèse,  de  L'impératrice-mère,  du  prince 
Charles  de  Lorraine,  de  la  sœur  de  l'impératrice,  la  princesse  Char- 
lotte,et  de  l'aînée  des  archiduchesses.  Bientôtlee  dignitaires,  la  cour 
et  la  noblesse  voulurent  avoir  du  Liotard,  malgré  les  prix  qu'on 
trouvait  élevés.  Un  jour,  chez  la  grande  maîtresse  de  la  reine,  un 
général,  à  qui  l'heureux  artiste  montre  deux  miniatures  de  sa  façon 
en  prend  une  et  compte  sur-le-champ  trente  ducats.  Afin  de  suffire  à 
ses  nombreux  travaux,  le  maître  s'adjoignit  deux  aides  :  l'un  nommé 
Serre,  était  un  miniaturiste;  l'autre  employé  à  ébaucher  des  pastels, 
eut  la  déloyauté  d'en  faire  des  copies  vendues  par  lui  à  bon  marché.  Et 
ces  copies  ont  souvent  passé  pour  des  originaux  !  Mais  un  déboire  d'un 
autre  genre  ne  se  fit  pas  attendre.  Le  comte  de  Weissenwolf  avait  désiré 
une  nouvelle  miniature  qui  fût  l'œuvre  de  Liotard  pour  la  plaque  d'un 
ordre  enrichi  de  diamants.  Ce  travail  exécuté,  le  comte  remarqua  un 
petit  vide  entre  l'ivoire  et  la  bordure  :  «  Qu'à  cela  ne  tienne;  il  n'y 
a  qu'à  y  mettre  un  peu  d'or;  demain  matin  le  vide  sera  comblé.  » 

Sur  ces  paroles,  Liotard  se  rend  en  toute  diligence  à  la  Cour, 
pour  être  témoin  de  la  collation  de  l'ordre  de  Saint-Etienne;  il  tra- 
verse des  appartements  et  des  corridors  où  il  y  avait  bien  du  monde. 
Rentré  au  logis,  il  veut  mettre  la  main  sur  la  précieuse  plaque  à 
brillants  ;  mais  c'est  en  vain  qu'il  scrute  le  fond  de  ses  poches  et  tàte 
la  doublure  de  son  vêtement:  rien,  il  ne  trouve  rien!  Il  court  alors 
chez  le  comte  pour  lui  faire  le  récit  de  ce  qui  s'est  passé,  avec  l'offre 
d'une  somme  égale  à  la  valeur  du  bijou.  Mais  l'autre  de  s'emporter, 
de  crier  à  l'impossible,  d'articuler  enfin  un  si  pénible  soupçon  que 
l'honnête  artiste,  au  désespoir,  fond  en  larmes.  Qu'on  s'informe,  et 
l'on  saura  que  nulle  part  la  moindre  action  semblable  ne  lui  a  été 
imputée.  Le  comte  finit  pourtant  par  s'apaiser  en  disant  :  «  Il  faut  que 
l'impératrice  en  soit  instruite.  »Liotard  ne  demandait  pas  mieux.  Sur 
l'heure,  il  va  trouver  le  médecin  de  la  reine,  l'un  de  ses  amis,  M.  Lau- 
gier,  lequel  écrit  à  sa  fille,  dame  d'honneur,  laquelle  informe  Sa  Ma- 
jesté de  l'événement.  Tandis  que  cela  se  passait,  le  malheureuxaccourt 
au  palais.  Marie-Thérèse  daigne  le  recevoir,  fait  même  quelques  pas 
au-devant  de  lui  et,  à  la  vue  de  son  trouble,  lui  donne  de  bonnes  et 
consolantes  paroles.  Peu  de  temps  après,  arrive  chez  le  Dr  Laugier 
un  message  de  l'obligeante  dame  d'honneur  :  «  Liotard  s'en  est  allé 
bien  vite.  Dites-lui  que  quelque  chose  l'attend  à  la  Cour  de  la  part  de 
l'impératrice.  »  Ce  quelque  chose  n'était  rien  moins  qu'une  plaque 
pareille  à  l'autre;  on  la  lui  remit  en  ajoutantque Sa  Majesté,  sensible 
à  son  affliction  et  à  la  perte  du  comte,  avait  voulu  tout  réparer. 
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Générosité  délicate  et  vraiment  royale.  Pour  en  marquer  la 
reconnaissance,  l'obligé  n'eut-il  pas  la  singulière  idée  de  se  rendre  à 
Venise,  afin  d'y  établir  une  sorte  de  loterie  pour  le  compte  de  la 
Couronne?  Mais  la  crainte  de  charger  le  peuple  fit  repousser  à  Vienne 
cette  institution.  Cela  se  comprend.  Au  surplus,  à  Venise,  qu'habitait 
son  frère  Michel,  Liotard,  bien  vu,  bien  reçu,  n'eut  qu'à  se  louer 
des  habitants,  des  étrangers  de  marque,  des  amateurs  célèbres  ; 
ainsi  le  comte  Algarotti  lui  acheta  pour  120  sequins,  soit  2,640  liv. 
vénitiennes,  la  fameuse  Chocolatière,  aujourd'hui  l'un  des  plus  rares 
ornements  de  la  Galerie  royale  de  Dresde. 

Au  retour  à  Vienne,  permission  fut  donnée  au  fortuné  pastelliste 
de  suivre  la  Cour  au  sacre  de  l'Empereur.  Il  eut  par  là  l'occasion 
d'être  présenté  à  la  princesse  de  Hesse-Darmstadt,  dont  il  fit  le 
portrait  à  Darmstadt  même  en  1746.  Cependant  l'impératrice  lui 
ayant  fait  demander  s'il  ne  reviendrait  point  à  Vienne,  il  crut  devoir 
donner,  avec  respectueuse  gratitude,  une  réponse  négative,  travaillé 
qu'il  était  par  le  désir  de  revoir  sa  ville  natale.  A  Genève,  où  sa 
réputation  l'avait  précédé,  un  rare  honneur  l'attendait  :  tous  les 
membres  du  Conseil,  dit  des  25,  vinrent  lui  rendre  visite  les  uns 
après  les  autres.  Par  le  costume  d'ailleurs,  par  l'expression  de  la 
physionomie  et  les  manières,  il  excitait  la  curiosité  publique.  Un 
jeune  homme  qui  le  suivait  sans  cesse  dans  la  rue,  s'écria  un  jour  : 
«  Queux  yeux!  »  et  de  s'enfuir. 

Après  Genève,  Lyon,  puis  Paris  derechef.  Dans  ce  Paris  dont  il 
s'était  éloigné,  jeune  encore,  dans  la  première  éclosion  de  son  talent, 
pour  y  revenir  mûri  par  le  travail,  avec  l'expérience  du  monde,  que 
lui  adviendrait-il?  La  fortune  sourirait-elle  à  ses  vœux  quand  la 
Rosalba  faisait  parler  de  sa  suavité  et  de  sa  tendre  délicatesse,  quand 
Latour,  dans  tout  son  éclat,  jouissait  d'une  autorité  incontestée?  Le 
fait  est  que,  malgré  de  puissants  émules,  il  eut  bien  vite  la  vogue,  et 
comme  son  activité  était  prodigieuse,  rien  ne  l'aurait  empêché  de 
gagner  plus  de  30,000  livres  par  an;  il  menait  un  certain  train, 
avait  équipage  cette  fois,  et  le  reste.  Aussi  un  littérateur  du  temps. 
Pierre  Clément  ',  écrivait-il  en  date  du  30  novembre  1748  : 

«  L'Opéra  fut  très  brillant  vendredi  dernier,  vous  savez  que  c'est 
le  beau  jour;  mais  les  femmes  étaient  si  furieusement  enluminées 
qu'on  avait  de  la  peine  à  leur  voir  les  yeux.  C'est  quelque  chose  de 
choquant  que  la  quantité  de  rouge  qu'elles  mettent  aujourd'hui.  — 

i.  Les  Cinq  années  littéraires,  Berlin,  1755. 
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Ah!  que  je  serais  fâché  que  mes  portraits  ne  fussent  pas  plus  natu- 
rels que  ces  visages-là!  —  disait  le  fameux  peintre  genevois  habillé 
à  la  turque,  dont  ma  lorgnette  frisait  la  barbe.  Il  est  à  Paris  depuis 
quelque  temps,  et  fort  à  la  mode,  malgré  la  sincérité  de  son  pinceau 
et  l'extravagance  de  son  prix,  comme  dit  l'Italien.  Les  fronts  sillonnés, 
les  yeux  battus  et  les  mines  équivoques  le  craignent  comme  les 
fripons  redoutent  le  coup  d'œil  d'un  honnête  homme;  mais  la  beauté, 
la  jeunesse,  les  grâces  naïves,  et  les  gens  raisonnables  sont  pour  lui. 
Il  a  peint  dernièrement  deux  des  plus  belles  femmes  de  France  : 
M'"'  Caze  que  vous  avez  connue  sous  le  nom  de  M""  d'Escarmoutier, 
et  la  fille  de  Mrae  la  princesse  de  Montauban,  toute  fraîche  sortant  du 
couvent,  pour  faire  plaisir  à  M.  le  comte  de  Brione.  Il  garde  des 
copies  de  ces  portraits-là  et  de  tous  ceux  qui  leur  ressemblent,  si 
bien  qu'il  aura  dans  quelques  années  une  suite  de  tètes  dignes  des 
petits  cabinets  des  plus  grands  princes.  » 

Le  même  amateur  éclairé  ajoutait  de  Paris,  1752  : 
«  Vous  ne  me  dites  rien  d'une  des  plus  jolies  Anglaises  que  j'aie 
vues  de  ma  vie,  qui  passa  ici  il  y  a  environ  deux  ans,  et  qui  pouvait 
en  avoir  entre  quatorze  et  quinze,  que  le  virtuosissime  Liotard  peignit, 
et  dont  tout-Paris  a  admiré  le  portrait.  Vous  savez  que  M.  Liotard 
est  le  peintre  de  la  vérité.  » 

C'est  pendant  cet  agréable  séjour  à  Paris,  capital,  comme  celui 
de  Vienne,  dans  l'histoire  de  sa  vie,  que,  selon  toute  probabilité, 
Liotard  eut  la  prérogative  d'immortaliser  les  traits  du  célèbre  maré- 
chal Maurice  de  Saxe.  On  avait,  parait-il,  souvent  essaj'é  de  le 
peindre,  sans  y  réussir.  Mais  à  la  vue  du  Liotard:  «  Parbleu,  c'est 
moi  cela!  »  C'était  bien  lui  en  effet  tel  qu'on  l'admire  à  Dresde.  «  Le 
Dauphin  m'a  prié  de  lui  faire  voir  mon  portrait, —  ajouta-t-il. — 
mais  je  crains  qu'en  le  faisant  porter,  on  ne  me  le  gâte.  »  Liotard 
offrit  de  s'en  charger,  et  profita  de  l'occasion  —  elle  était  bonne  — 
pour  montrer  à  Versailles  deux  ou  trois  autres  de  ses  œuvres.  La 
Dauphine  admira  la  première  les  tableaux  et  s'étant  empressée  d'en 
faire  jouir  le  Dauphin,  appelle  ses  soeurs.  «Eh!  mais  cela  est  bien, 
—  dit  une  dame  d'honneur.  —  Voilà  une  jolie  créature  (c'était 
Mllc  Lavergne,  la  Liseuse);  la  Reine  n'a  pas  vu  cela;  il  faut  l'avertir.  » 
Et  la  Reine  vint  en  compagnie  de  la  famille  royale.  On  tomba 
d'accord  que  Liotard  reviendrait  le  lendemain  pour  les  peindre  tous. 
Ce  qui  fut  fait,  à  une  toute-puissante  exception  près.  Quoique  Mes- 
dames de  France  eussent  exprimé  leur  sentiment,  Sa  Majesté  parut 
ou  voulut  faire  la  sourde  oreille.  Cependant  M1110  de  Pompadour  ayant 
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dit  au  Roi  :  «  Vous  devriez  vous  faire  peindre,  puisque  ce  peintre 
attrape  si  bien  les  ressemblances,  »  le  Roi  consentit  à  poser  plus 
d'une  fois.  Quel  avenir  pour  Liotardl  Mais  il  eut  le  tort,  après  cela, 
de  ne  pas  rendre  à  Mrae  de  Pompadour  tous  les  hommages  auxquels 
on  l'avait  accoutumée,  et  d'ajourner  trop  longtemps  l'exécution  de  son 
portrait.  Il  n'en  fallait  pas  davantage  pour  ébranler  une  position  ;  tan- 
dis qu'avec  l'appui  de  la  favorite,  jusqu'où  n'aurait-il  pas  pu  s'élever? 

Heureusement  qu'en  dehors  d'une  certaine  coterie  et  des  influences 
de  parti,  beaucoup  de  gens  du  monde  et  de  lettrés  le  dédommagèrent 
amplement  et  glorieusement  des  déceptions  attachées  à  toute  vie 
d'artiste.  Il  peignit  Voltaire,  il  peignit  Crébillon,  il  peignit  Marivaux, 
il  peignit  Fontenelle.  N'était-ce  rien  que  cela?  N'était-ce  rien  que 
d'être  nommé  dans  la  Correspondance  littéraire  de  Grimm  et  de 
Diderot,  et  quels  témoignages  meilleurs  que  ceux  des  contempo- 
rains? Dans  une  lettre  au  professeur  Vernet  du  7  novembre  1750, 
Fontenelle  désigne  les  Genevois  présents  à  Paris,  Abauzit,  Jallabert, 
Saladin  et,  ajoute-t-il,  «  les  deux  excellents  peintres  qui  sont  ici.  » 
Une  note  au  bas  de  la  page  ne  laisse  aucun  doute  sur  leur  identité  '  : 
«  M.  Serre  et  M.  Liotard.  Celui-ci  avait  peint  aussi  M.  de  Fontenelle.  » 
Quant  à  Crébillon  et  à  Marivaux,  c'est  la  correspondance  d'Horace 
Walpole  qui  nous  renseigne  sur  leurs  relations  avec  Liotard. 

«  Vous  connaissez,  écrit  Walpole  le  27  juillet  1752,  ma  passion 
pour  les  écrits  de  Crébillon  le  jeune,  et  vous  comprendrez  la  mor- 
tification que  m'a  causée  la  découverte  d'une  bassesse  de  sa  part. 
J'avais  demandé  à  lady  Mary  de  consacrer  30  guinées  à  une  œuvre 
de  Liotard,  désirant  parvenir  à  posséder  pour  mon  cabinet  les  por- 
traits de  Crébillon  et  de  Marivaux.  M.  Churchill,  alors  à  Paris, 
m'écrivit  que  le  prix  de  Liotard  était  de  16  guinées,  que  Marivaux, 
qui  connaissait  intimement  le  peintre,  poserait  certainement  et  obtien- 
drait de  Crébillon,  à  Paris  pour  un  mois,  qu'il  posât  aussi.  M.  Chur- 
chill se  rendit  auprès  de  ce  dernier,  et  lui  dit  qu'un  gentilhomme 
anglais  serait  heureux  d'avoir  son  portrait.  Crébillon  se  fit  humble, 
se  déclara  indigne,  flatté,  etc..  et  posa.  Le  portrait  était  achevé, 
quand,  admirez!  il  écrivit  à  M.  Churchill  qu'il  prétendait  recevoir 
une  copie  de  son  portrait,  ni  plus  ni  moins,  et  réclamait  16  guinées 
pour  les  séances  dans  l'atelier.  »  Un  an  après,  alors  que  Liotard  avait 
passé  en  Angleterre,  Walpole  disait  :  «  Liotard  le  peintre  est  arrivé, 
et  m'a  apporté  le  portrait  de  Marivaux,  qui  donne  une  idée  bien 

1.  Œuvres  de  Fontenelle.  Nouvelle  édition.  17GG,  t.  XI,  p.  70. 


[ .  .A   C  H  O  C  0     ' 

■ 


JEAN-ETIENNE    LIOT  \IM).  367 

différente  de  celle  qu'on  peut  concevoir  de  L'auteur  de  Marianne.  On 

dit  la  ressemblance  parfaite...  » 

En  dépit  de  quelques  mécomptes  inévitables,  Liotard  aurait  été 
disposé  sans  doute  à  prolonger  à  Paris  un  séjour  de  plus  de  quatre 
ans  déjà  sans  la  jalousie  de  quelques  maîtres  peintres  qui,  â  ce  qu'on 
raconte,  auraient  fait  saisir  ses  ouvrages  à  deux  reprises.  La  pre- 
mière fois,  le  lieutenant  civil,  dont  il  était  connu .  lui  obtint  un 
délai  d'un  an;  mais  la  seconde  fois,  Liotard  dut  acheter  la  maîtrise. 
On  voulait  à  toute  force  attribuer  ses  succès  à  L'habillement,  et  non 
au  mérite.  «  Je  ne  lui  en  donne  pas  pour  deux  mois,  si  cela  est  tout 
son  talent  »,  disait  le  magistrat. 

Il  est  de  petites  tracasseries,  comme  celles-là,  qui  gâtent  l'exis- 
tence plus  que  les  grandes.  Peut-être  ne  doit-on  pas  chercher  ailleurs 
le  principal  motif  du  voyage  du  peintre  à  Londres;  il  y  était  appelé 
du  reste  par  ses  anciens  compagnons  d'Italie  et  de  Constantinople, 
autant  que  par  ses  nouvelles  relations,  nouées  à  Paris  avec  des  familles 
anglaises.  Il  n'allait  donc  pas  au  delà  du  détroit,  sans  être  bien  connu, 
bien  recommandé,  bien  apprécié  déjà.  Toujours  fidèle,  l'un  de  ses 
anciens  protecteurs  et  amis,  le  chevalier  Ponsonbv,  devenu  lord  pair 
d'Angleterre  sous  le  nom  de  comte  de  Besboroueh.  lui  valut,  ainsi 
qu'un  bon  génie,  beaucoup  de  travaux.  On  sait  qu'il  eut  l'honneur 
de  faire  les  portraits  du  prince  de  Galles,  de  la  maison  royale,  de 
plusieurs  seigneurs  distingués,  de  beaucoup  de  grandes  dames  et  de 
leurs  enfants;  et  toutes  ces  œuvres  le  mettaient  de  plus  en  plus  eu 
lumière.  C'était  un  personnage  en  son  genre;  c'était  quelqu'un,  comme 
on  dit  aujourd'hui.  On  le  remarquait.  Ainsi  se  promenant  un  jour  à 
Londres,  un  gamin  s'approche  et  réussit  à  lui  tirer  la  barbe.  Notre 
«  Turc  »  riposte  par  un  soufflet;  la  peur  du  garçon  est  telle  qu'il 
tombe  par  terre  et  reste  longtemps  évanoui.  Voltaire  avait  su  s'y 
prendre  autrement,  lorsque,  entouré  dans  une  rue  par  des  curieux, 
il  eut  la  présence  d'esprit  de  s'écrier  en  anglais  :  «  Braves  Anglais, 
ne  suis-je  pas  déjà  assez  malheureux  de  n'être  pas  né  parmi  vous?  » 

Serait-ce  de  ce  séjour  en  Angleterre,  ou  d'un  autre  postérieur, 
que  date  une  rareté,  si  l'on  veut?  Je  ne  sais.  Quoi  qu'il  en  soit,  il 
s'agit  de  portraits  brodés  en  soie,  exécutés  d'après  le  dessin  même 
de  Liotard  par  une  demoiselle  Thomasset,  grand'tante  de  M.  Davall 
de  Saint-Georges  à  Vevey.  Ces  portraits,  qui  se  trouvent  depuis  1840 
dans  la  propriété  du  Crêt,  avaient  été  apportés  ou  envoyés  de  Londres 
à  Orbe  par  les  demoiselles  Thomasset,  descendantes  des  seigneurs 
d'Agiez-sur-Orbe.  La   ruine  de   leur   famille  les  avait   obligées   de 
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passer  à  Londres,  afin  d'y  établir  pour  les  jeunes  personnes  une 
maison  d'éducation.  Cette  institution  jouit  d'une  grande  vogue.  Or 
Liotard  rendait  visite  à  ces  dames,  et  l'on  peut  croire  qu'il  enseigna 
le  dessin  aux  pensionnaires,  ou  leur  donna  du  moins  quelques  con- 
seils. Voilà  la  tradition  dans  la  famille  Davall.  D'un  bon  dessin,  les 
broderies  que  nous  signalons  présentent  des  couleurs  disposées  avec 
art.  Un  peintre  d'esprit,  M.  Alfred  Du  Mont,  de  qui  nous  tenons  ces 
particularités,  a  remarqué  entre  autres  un  portrait  d£  Liotard  lui- 
même,  une  tête  de  Chinoise,  un  vieux  barde,  une  sibylle,  un  vieillard 
lisant  à  la  chandelle.  Combien  n'est-il  pas  regrettable  que  des  nom- 
breux pastels,  crayons,  miniatures  de  Liotard,  il  y  en  ait  relative- 
ment si  peu  dans  la  Grande-Bretagne,  en  Moldavie,  en  Autriche 
même  et  ailleurs,  dont  l'on  ait  suivi  toujours  la  trace  et  constaté 
l'authenticité!  A  l'heure  qu'il  est,  que  de  petits  trésors  peut-être, 
enfouis  dans  les  greniers,  délaissés  dans  les  combles  d'un  château 
ou  dans  le  coin  obscur  d'une  galerie! 

Quoi  qu'il  en  soit,  de  l'Angleterre,  qui  lui  avait  été  bienveillante, 
Liotard  se  rendit  en  Hollande.  Ce  pays,  par  suite  de  la  Réformation, 
avait  entretenu  des  relations  fort  étroites  avec  Genève  et  attaché 
son  nom  même  à  l'un  des  bastions  de  la  cité  calviniste  alors  forti- 
fiée; puis  certaines  similitudes  dans  les  mœurs,  les  goûts,  le  carac- 
tère, indépendamment  des  convictions  religieuses,  rapprochaient  en 
esprit  ceux  que  séparait  une  assez  grande  distance.  Les  Provinces- 
Unies  et  Genève,  comme  d'autres  villes  de  la  Suisse,  ne  s'étaient-elles 
pas  ouvertes  hospitalières  aux  réfugiés  de  l'édit  de  Nantes?  L'illustre 
prédicateur  Saurin  avait  commencé  ses  études  à  Genève  pour  achever 
sa  brillante  carrière  à  la  Haye.  Et  combien  d'autres!  Dès  qu'il  entra 
dans  les  Pays-Bas,  Liotard  dut  donc  se  sentir  moralement  moins 
dépaysé  que  partout  ailleurs.  Il  n'était  plus  jeune,  il  avait  planté  sa 
tente  dans  bien  des  contrées,  et  les  hommes,  pas  plus  que  les  événe- 
ments, ne  lui  avaient  été  aussi  pénibles  qu'à  bien  d'autres.  De  quoi, 
tout  compte  fait,  aurait-il  bien  pu  être  mécontent,  meurtri,  blessé? 
Le  stathouder,  la  princesse  sa  sœur,  et  plusieurs  notables  d'Am- 
sterdam se  confièrent  à  son  pinceau  ;  puis  son  âge  mûr  n'effraya 
point  la  fille  d'un  négociant  français  établi  à  Amsterdam,  M1!e  Marie 
Fargues,  qui  lui  accorda  sa  main.  Notre  peintre,  en  retour,  lui  fit  le 
sacrifice  de  sa  barbe.  Son  mariage  fut  célébré  le  24  août  1756.  Il 
était  entré  dans  sa  cinquante-quatrième  année. 

EDOUARD    HUMBERT. 
(La  suite  prochainement. 
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VI. 

LA    SCULPTURE. 


Dans  une  étroite  pa- 
renté avec  les  Madones 
de  la  dernière  époque 
de  Donatello  est  une 
série  de  compositions 
semblables,  mais  qui 
exagèrent  jusqu'à  la  ca- 
ricature les  qualités  du 
grand  maître,  à  cette 
époque  :  des  raccourcis 
cherchés,  des  propor- 
tions fausses,  des  types 
laids,  aux  expressions 
maniérées  et  aux  for- 
mes anguleuses,  un  soin 
excessif  des  plis  ;  et  ce- 
pendant on  remarque, 
•;;, '^;;\    y     '  dans    la  plupart   de  ces 

œuvres ,  une  certaine 
grandeur  de  composition.  Le  grand  relief  sur  le  tombeau  Lombardi, 
à  Santa-Croce  de  Florence;  deux  reliefs  semblables,  en  marbre, 
figurant  la  Vierge  avec  des  anges,  au   South  Kensington  Muséum 

1.  Voy.  Gazette  des  Beaux-Arts,  2"  période,  (.  XXV,    p.  201  et  12i.  t.  XXXVII, 
p.  I'.i7.  172,  cl  l.  XXXVIII,  p.  285. 
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et  chez  M.  Edouard  André  à  Paris;  des  compositions  semblables  sur 
des  plaquettes  de  bronze  au  Louvre  et  chez  M.  Hainauer  à  Berlin  (cette 
dernière  avec  les  armes  de  la  famille  Pazzi)  ;  un  petit  relief  en  marbre 
au  Musée  de  Berlin  ;  la  grande  lunette  en  relief  au-dessus  d'un  portail 
du  dôme  de  Sienne  ;  peut-être  aussi  le  relief  avec  les  armes  de  la 
famille  Piccolomini,  au  Louvre,  et  la  répétition  de  cet  ouvrage, 
dans  une  collection  particulière  de  Sienne —  sont  les  œuvres  carac- 
téristiques de  cet  élève  de  Donatello,  qui  a  travaillé  vers  le  milieu 
du  xve  siècle  et  qui  prenait  ses  compositions  presque  toujours  dans 
les  œuvres  de  son  maitre.  Jusqu'à  présent  nous  manque  toute  indi- 
cation sur  la  personne  de  cet  artiste.  Il  en  est  de  même  de  divers 
reliefs  semblables,  représentant  des  Vierges,  la  plupart  de  valeur 
moindre,  et  dont  le  Musée  de  Berlin  possède  également  un  certain 
nombre.  D'un  autre  élève  de  Donatello  il  y  a  un  grand  relief  peint, 
en  terre  cuite,  une  œuvre  incontestable  et  le  vrai  chef-d'œuvre  de 
Michelozzo,  qui  fut  longtemps  le  collaborateur  de  Donatello.  Elle  se 
rattache  aux  anciennes  madones  en  relief  de  Donatello  par  le  sérieux 
de  la  conception,  la  simplicité  et  la  beauté  de  l'exécution  des  costu- 
mes. Un  trait  caractéristique  de  Michelozzo,  dans  cette  œuvre,  est 
l'exécution  en  haut-relief,  qui  se  trouve  de  même  dans  les  composi- 
tions du  tombeau  d'Aragazzi  à  Montepulciano,  et  dans  un  relief  de 
marbre  appartenant  à  M.  Bardini,  à  Florence.  Une  autre  Vierge  en 
relief,  de  stuc  peint,  au  Musée  de  Berlin,  peut  être,  avec  la  même 
certitude,  attribuée  à  Agostino  di  Duccio,  successeur  de  la  dernière 
manière  de  Donatello. 

Les  reliefs  entièrement  plans  ont  été  regardés  comme  caractéris- 
tiques de  Donatello,  ce  qui  a  fait  attribuer  au  maitre  lui-même  les 
œuvres  de  divers  élèves  qu'il  a  formés.  Et  cependant  on  peut  dire, 
en  général,  que  Donatello  lui-même  ne  s'est  point  servi  de  cette 
façon  de  relief  :  même  ceux  d'entre  ses  reliefs  que  l'on  prend  pour 
plans,  présentent  une  alternance  plus  pittoresque  de  creux  et  de 
saillies,  une  accentuation  plus  forte  de  plans  différents.  C'est 
Desiderio  da  Settignano  qui  a  fait  le  premier  ces  reliefs  plans  pure- 
ment picturaux;  d'ailleurs  sous  l'influence  de  Donatello,  dont  il  fut 
l'élève,  et  auquel  on  attribue  jusqu'à  nos  jours  toute  une  série  de  ses 
plus  beaux  ouvrages.  C'est  ce  qui  a  lieu  par  exemple  pour  la  Madone 
de  marbre,  en  relief,  du  Musée  de  Turin,  œuvre  dont  le  Musée  de 
Berlin  possède  une  très  fine  reproduction  en  stuc  peint.  Cet  ouvrage, 
et  divers  autres  du  même  genre,  notamment  deux  charmants  reliefs 
de  Vierge  dans  les  collections  de  M.  G.  Dreyfus  et  de  M.  Foule, 
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à  Paris,  nous  font  apprécier  L'influence  extraordinaire  qu'a  exercée 
Desiderio,  comme  intermédiaire  du  style  de  Donatello,  sur  la  géné- 
ration suivante  des  sculpteurs  florentins.  Dans  les  derniers  travaux 
de  Donatello,  la  grandeur  et  la  saisissante  vérité  de  la  conception  et 
de  la  figuration  se  trouvent  souvent  réunies  à  une  durcie  de  forme, 
une  laideur  de  types,  une  violence  de  mouvements,  une  inquiétude 
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décomposition,  qui  devraient  être  nécessairement  poussés  à  la  carica- 
ture par  des  continuateurs  dénués  de  talent  personnel.  Il  fallait  donc 
l'originalité  de  Desiderio  et  son  sens  extraordinaire  de  la  beauté 
pour  le  faire  résister  à  cette  influence,  et  pour  donner  une  vie 
nouvelle  à  l'art  florentin. 

Le  Musée  de  Berlin  a  le  bonheur  de  posséder  deux  œuvres  origi- 
nales de  Desiderio,  deux  bustes  de  femmes,  des  plus  charmants  qui 
existent  dans  l'art.  L'un,  un  buste  en  marbre  d'une  jeune  fille, 
provient  vraisemblablement  du  vieux  palais  Médicis,  et  pourrait 
bien  représenter  un  membre  de  cette  grande  famille.  Les  formes 
n'en  sont  guère  belles,  avec  leurs  grêles  épaules  tombantes,  le  cou 
trop  long,  le  front  trop  haut.   Cependant  l'artiste  a  donné  à  son 
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modèle  la  fraîcheur  et  la  vivacité,  une  expression  pour  ainsi  dire 
narquoise  ;  en  même  temps  qu'il  a,  dans  l'exécution,  rendu  tous  les 
détails  des  traits  de  son  modèle  avec  un  goût  et  une  fidélité  qui 
donnent  au  buste  un  charme  tout  à  fait  particulier.  L'attribution  de 
ce  buste  à  Desiderio  est  fondée  sur  la  comparaison  avec  les  chefs- 
d'œuvre  connus  de  ce  maitre.  Les  jeunes  gens  qui  portent  les  guir- 
landes au  tombeau  de  Marsuppini,  les  enfants  qui  portent,  au  taber- 
nacle de  San-Lorenzo,  les  candélabres,  sont  dans  une  relation  si 
étroite  avec  cette  jeune  fille,  par  leur  attitude  et  leurS  mouvements, 
par  l'exécution  des  détails,  par  l'expression,  et  même  par  le  type, 
qu'ils  sont  nécessairement  d'un  seul  et  même  maitre. 

C'est  par  ressemblance  avec  ce  buste  de  marbre  que  le  second 
buste  de  jeune  fille,  nouvellement  acquis  à  Vienne,  nous  semble 
l'œuvre  de  Desiderio.  Ce  buste  se  trouvait  autrefois  en  Italie,  et  pro- 
vient originellement  du  Palais  grand-ducal  d'Urbin,  où  il  a  été 
d'ailleurs  exécuté,  à  en  juger  par  la  matière  dont  il  est  fait,  une 
pierre  calcaire  très  fine,  obtenue  aux  environs  d'Urbin.  L'attirail 
est  le  même  que  dans  le  buste  précédent  et  que  dans  les  «  Sciences  » 
de  Melozzo;  la  coiffure  se  retrouve  presque  exactement  la  même  dans 
le  précieux  portrait  en  profil  de  la  collection  Poldi  à  Milan,  que  l'on 
attribue  à  tort  à  Piero  degli  Franceschi.  Ce  fait  donne  comme  date 
du  buste  environ  l'an  1460.  L'artiste  a  donc  très  vraisemblablement 
représenté  une  fille  du  duc  Federigo  d'Urbin.  Cette  fine  pierre  cal- 
caire, encore  tendre  à  la  cassure,  a  permis  à  l'artiste  de  rendre  les 
détails  les  plus  délicats  de  la  nature  avec  la  fidélité  et  la  maîtrise 
les  plus  parfaites.  La  finesse  avec  laquelle  sont  modelés  la  bouche, 
les  joues,  le  menton  et  le  cou,  sont  aussi  extraordinaires  que  le  goût 
dans  l'arrangement  et  l'exécution  des  cheveux.  Si  l'on  compare  ce 
buste  au  marbre  cité  plus  haut,  et  placé  en  pendant  dans  le  Musée, 
aucun  doute  ne  reste  plus  sur  l'auteur  de  l'œuvre.  Toutes  les  appa- 
rences sont  les  mêmes  :  l'attirail  des  cheveux,  le  fichu  qui  recouvre 
la  tète  et  les  oreilles,  le  bandeau  sur  le  front,  la  robe  lacée,  la  che- 
misette qui  laisse  le  col  découvert,  les  plis  profonds  des  manches. 
Mais  surtout  on  retrouve  dans  les  deux  bustes  exactement  le  même 
sentiment,  la  même  vivacité  charmante  et  cependant  si  calme  et  si 
plastique,  la  même  manière  de  représenter  tous  les  détails.  Et  peut- 
être  ce  portrait  de  pierre  est-il  encore  plus  important  que  le  buste 
de  marbre. 

Un  heureux  hasard  nous  a  conservé  la  maquette  de  ce  buste  :  ce 
moulage  en  stuc  d'après  la  maquette  en  terre  cuite,  que  l'on  dési- 
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gnait  autrefois  comme  le  portrait  de  Lucrèce  Borgia,  ei  qui  appar- 
tient à  lord  Weroyss  (Elcho^   à   Londres.    Une  certaine  contrainte 
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solennelle,  que  l'on  remarque  dans  l'attitude  et  l'attirail  du  buste  de 
Berlin  y  manquent  encore;  la  tète  est  penchée  do  côté  avec  un  mou- 
vement précieux,  et  la  chemise  ouverte  laisse  presque  entièrement 
:\  nu  la  poitrine  de  la  jeune  fille.  Évidemment  l'artiste,  à  qui  la 
jeune  princesse  n'accordait  qu'une  courte  séance  pour  modeler  le 
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visage,  avait  dû  exécuter  le  corps  et  peut-être  même  les  cheveux 
d'après  un  modèle. 

C'est  par  le  style  seul  de  ces  deux  bustes  que  l'on  est  amené  à 
y  reconnaître  des  œuvres  de  Desiderio.  Mais  le  Musée  de  Berlin  pos- 
sède encore  un  troisième  buste  de  femme,  également  en  marbre,  le 
buste  appelé  Portrait  de  Marietta  Strozzi,  et  que  Vasari  lui-même 
désigne  déjà  comme  l'œuvre  de  Desiderio.  «  Marietta  étant  d'une 
grande  beauté,  nous  dit  Vasari,  son  buste  réussit  parfaitement.  » 
Mais  ce  buste  a  si  peu  de  rapports  avec  les  bustes  considérés  ci-dessus 
et  en  général  avec  les  œuvres  de  Desiderio,  tandis  qu'il  a  tant  de 
ressemblance  avec  un  grand  nombre  de  bustes  et  masques  de 
femmes,  en  marbre,  n'ayant  rien  à  voir  avec  Desiderio,  qu'il  nous 
faut  bien  le  rayer  de  la  liste  de  Desiderio.  A  la  vivacité  de  mouve- 
ment de  ce  maître,  à  son  expression  parlante,  s'oppose  ici  de  la  façon 
la  plus  absolue  une  expression  de  modeste  retenue,  un  port  de  tète  un 
peuraide,  avec  les  yeux  baissés,  une  figuration  extrêmement  soignée, 
concordant  à  merveille  avec  le  poli  des  chairs.  Au  contraire  le  groupe 
des  bustes  et  masques  de  jeunes  femmes,  sur  lequel  M.  Courajod  a 
le  premier  attiré  l'attention,  présente  à  tel  point  toutes  ces  particu- 
larités caractéristiques,  qu'il  faut  considérer  notre  buste  comme 
sorti  du  même  atelier.  Le  nombre  de  ces  ouvrages  est  singulière- 
ment grand  :  en  outre  de  la  Marietta,  qui  est  la  pièce  principale 
du  genre,  nous  connaissons  un  autre  buste  de  femme,  entièrement 
pareil,  et  appartenant  à  la  succession  Castellani,  puis  le  beau  buste 
du  Louvre  et  ses  répétitions  presque  intégrales  chez  M.  Ed.  André 
et  au  Musée  de  Palerme,  le  buste  de  la  Duchesse  d'Urbin  au  Bargello, 
la  Béatrice  d'Aragon  de  M.  Gustave  Dreyfus,  le  buste  de  la  collection 
de  Vienne,  spécialement  intéressant  pour  sa  peinture,  le  buste  d'un 
jeune  homme  au  Musée  de  Palerme,  enfin  six  masques  de  jeunes 
femmes,  en  marbre,  dont  l'un  est  à  Berlin,  tandis  qu'on  trouve  la 
plupart  des  autres  dans  des  Musées  du  midi  de  la  France.  A  la  ques- 
tion malaisée  de  savoir  quel  est  l'auteur  de  tous  ces  travaux,  tous 
exécutés  en  marbre,  on  aura  peut-être  une  réponse  possible  en  ayant 
égard  au  lieu  de  leur  provenance.  C'est  de  Naples  que  viennent  la 
Béatrice  et  le  buste  de  Castellani;  les  deux  bustes  de  Palerme  viennent 
de  la  Sicile  même;  les  masques  qui  se  trouvent  en  France  provien- 
nent du  midi  de  la  France  même.  On  peut  encore,  comme  l'a  très 
justement  indiqué  M.  Courajod,  attribuer  une  origine  napolitaine 
aux  deux  bustes  du  Louvre  et  de  M.  André;  et  même  la  prétendue 
Marietta  Strozzi  peut  fort  bien  venir  de  Naples,  Niccolo  et  Filippo 
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Strozzi  y  ayant  longtemps  séjourné  et  ayanl  été  en  d'étroites  relations 
avec  La  cour.  Si  donc,  comme  cela  semble  résulter  indubitablement 
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(Musée  de  Derlin.) 


de  l'entière  similitude  de  style,  tous  ces  travaux  poraissent  bien  de 
la  même  main,  ou  tout  au  moins  sortent  du  même  atelier,  ils  doivent 
avoir  pour  auteur  un  sculpteur  italien  très  nomade  et  dont  les 
ouvrages  datent  surtout  de  1460  à  1480.  Or  il  y  avait  précisément 
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un  artiste  qui.  à  cette  même  époque,  travaillait  pour  la  maison 
d'Aragon,  à  Naples,  et  pour  les  rois  René  et  Louis  XII  en  France 
et  en  Sicile  :  c'est  le  célèbre  médailleur  et  sculpteur,  Francesco 
Laurana. 

Il  n'est  pas  facile  de  porter  un  jugement  décisif  sur  Laurana  en 
tant  que  sculpteur;  mais  les  six  ou  sept  sculptures  certaines  de 
Laurana,  qui  se  trouvent  à  Naples,  à  Palerme  et  dans  le  midi  de  la 
France,  portent  un  caractère  qui,  en  différents  points,  a  beaucoup 
d'analogie  avec  les  susdits  bustes  et  masques. 

Autant  il  est  difficile  d'indiquer  avec  précision  les  modèles  et 
les  auteurs  de  ces  bustes,  autant  la  même  tâche  est  facile  pour 
deux  autres  bustes  de  marbre  du  Musée  de  Berlin.  D'ailleurs,  l'un 
d'eux  porte  le  nom  de  l'artiste  et  celui  du  modèle  dans  cette  inscrip- 
tion sur  sa  base  :  Nicolaus  de  Strozis,  in  Urbe.  A.  MCCCCLIII,  Opus 
Nini  (sic).  Mais  la  signature  incontestable  de  Mino  apparaît  aussitôt 
dans  la  bordure  très  creusée  des  yeux,  clans  la  facture  anguleuse  et 
précise  des  cheveux  et  des  sourcils,  aussi  bien  que  dans  la  façon  de 
traiter  la  garniture  fourrée  du  costume.  La  nature  et  le  caractère 
de  l'original,  qui  fut  un  des  fondateurs  de  la  Banque  moderne,  et 
qui,  banni  de  son  pays,  fonda  à  l'étranger  la  puissante  fortune  de 
la  famille  Strozzi,  sont  rendus  excellemment,  avec  une  franchise  et 
une  grandeur  que  Mino  possède  rarement  à  un  égal  degré.  Ce  buste 
offre  un  intérêt  exceptionnel,  en  ce  qu'il  est  une  des  premières 
œuvres  du  maitre,  et  que,  par  l'inscription  qu'il  porte,  il  nous  révèle 
un  premier  séjour  du  jeune  artiste  à  Rome,  en  1454.  Un  autre  buste 
plus  petit  de  Mino,  une  jeune  fille,  qui  lève  les  veux  avec  une 
expression  provocante,  doit  appartenir  à  la  période  movenne  du 
maitre,  tandis  qu'un  grand  relief  de  forme  ronde,  la  Madone  avec 
l'Enfant,  montre  les  formes  souples,  les  tètes  charmantes,  qui  carac- 
térisent sa  dernière  manière.  Une  figure  plus  grande  de  la  Foi 
est  également  d'un  intérêt  tout  spécial  :  elle  est  inachevée,  et  nous 
permet  ainsi  de  connaitre  la  façon  de  préparer  le  marbre  au  xV  siècle. 

De  mêm-e  que  Mino,  Antonio  Rossellino,  son  aîné  de  quelques  années, 
appartient  à  la  série  des  artistes  formés  sous  l'influence  de  Desiderio; 
encore  que  son  maitre  ait  été,  à  proprement  parler,  son  frère  Ber- 
nardo,  plus  âgé  que  lui  de  près  de  vingt  ans.  Il  a  pris  à  Bernardo  ses 
hauts-reliefs  pittoresques,  et  sa  façon  de  traiter  les  robes;  mais  c'est 
assurément  à  Desiderio  qu'il  doit  cette  fraîcheur  et  cette  vivacité, 
cette  sérénité  précieuse,  le  charme  de  ses  formes,  enfin  sa  maîtrise  à 
rendre  le  mouvement.  On  peut,  au  moins  sans  invraisemblance,  lui 
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attribuer  une  œuvre  du  Musée  de  Berlin,  le  buste  d'homme,  prove- 
nant du  palais  Guadagni  à  Florence  et  dont  l'expression  oalvi 
d'une  vérité  surprenante.  Ce  buste  se  rattache  de  fbri  près  au  buste 
du  médecin  Giovanni  di  San-Miniato,  au  South  Kensington.  ouvrage 
signé  du  nom  d'Antonio  Rossollino.  Le  Musée  de  Berlin  possède  en 
outre,  avec  quelques  reliefs  de  stuc,  diverses  grandes  maquettes  en 
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terre  cuite  d'Antonio,  œuvres  authentiques,  en  partie  très  achevées, 
en  partie  plutôt  esquissées,  mais  toujours  empreintes  d'un  charme 
tout  spécial.  Deux  d'entre  elles,  deux  grands  reliefs  de  Madone,' 
étaient  originairement  peints. 

Le  plus  grand  des  deux  est  spécialement  séduisant  :  Marie,  sur 
un  siège  richement  décoré,  couvrant  de  son  manteau  l'enfant,  qui  se 
pelotonne,  comme  gelé.  Les  formes  de  la  mère  et  de  l'enfant  sont 
d'une  individualité  extraordinairement  délicate  et  d'une  perfection 
de  rendu  très  naturaliste.  Un  précieux  relief  de  forme  ronde  figure 
l' Adoration  de  l'Enfant  :  on  a  conservé,  par  exception,  l'exécution  en 
marbre  de  cet  ouvrage,  dans  un  relief  bien  connu,  et  de  dimension 
un  peu  plus  grande,  au  Bargello.  Ce  dernier  groupe  montre  un 
xxxvm.  —  2°  période.  -J8 
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progrès  très  marqué  sur  la  maquette  de  Berlin,  pour  l'arrondisse- 
ment de  la  composition  et  le  rendu  plus  délicat  de  la  Vierge.  Dans 
les  autres  parties,  au  contraire,  la  maquette  présente  bien  plus  de 
fraîcheur,  de  charme  et  d'art.  Cette  comparaison  prouve  incontesta- 
blement que  l'exécution  en  marbre  est  l'œuvre  d'un  élève,  accomplie 
sous  la  surveillance  et  peut-être  en  partie  avec  le  secours  du  maître. 

Une  autre  sculpture  du  Musée  de  Berlin,  le  buste  en  terre  cuite 
peinte  de  Filippo  Strozzi,  par  Benedetto  da  Majano,  nous  permet  égale- 
ment d'étudier  la  différence  entre  la  maquette  de  terre  cuite  et 
l'exécution  en  marbre.  On  sait  que  le  Louvre  possède  depuis  une 
dizaine  d'années  le  célèbre  buste  de  marbre  du  Palais  Strozzi.  En 
comparaison  de  ce  buste,  la  maquette  de  Berlin  présente  encore  plus 
de  fraîcheur  et  de  franchise  dans  la  facture  et  un  arrangement  plus 
libre;  et  l'expression  énergique  et  vive  de  ce  premier  portrait  donne 
à  penser  que  c'est  pendant  l'exécution  en  marbre  de  son  buste  que 
Filippo  fut  atteint  de  la  grave  maladie  qui  l'emporta  avant  que 
Benedetto  eût  achevé  pour  lui  le  magnifique  palais  de  Florence. 

On  retrouve  le  charme  de  la  peinture  primitive  de  ce  buste  en 
terre  cuite  dans  un  autre  ouvrage,  unique  en  son  genre,  de  Bene- 
detto, au  Musée  de  Berlin  :  le  grand  groupe  de  terre  cuite  représen- 
tant Marie  avec  l'Enfant.  La  comparaison  de  cet  ouvrage  avec  la 
célèbre  Madonna  dell'  Ulivo  dans  le  dôme  de  Prato,  que  Benedetto  fit 
ui-même  avec  ses  frères  en  1480,  ne  laisse  aucun  doute  que  le 
groupe  de  Berlin  ne  soit  un  travail  de  Benedetto  et  datant  environ 
de  la  même  époque;  car  cette  Madone  ressemble  à  notre  groupe  d'une 
façon  extraordinaire  dans  l'ordonnance,  l'arrangement  des  robes, 
les  types  et  même  les  détails.  Toutefois  le  groupe  de  Berlin,  non 
seulement  par  ses  dimensions  et  par  sa  belle  peinture  ancienne,  mais 
aussi  par  le  charme  d'individualité  de  ses  têtes,  par  le  goût  de  son 
ordonnance,  la  finesse  de  son  rendu,  apparaît  sensiblement  supé- 
rieure à  la  Madonna  dell'  Ulivo. 

Avec  quelques  reliefs  de  stuc  figurant  des  Madones,  la  série  des 
œuvres  de  Benedetto  daMajano,  au  Musée  de  Berlin,  comprend  encore 
une  maquette  en  terre  cuite  pour  un  des  reliefs  de  la  chaire  de  Santa- 
Croce,  que  l'artiste  fut  ensuite  amené  à  rejeter.  Une  autre  esquisse 
de  terre  cuite  représente  Marie  emportée  par  les  anges.  On  y  trouve 
enfin  un  socle  de  marbre  pour  une  bannière  d'église,  avec  de  remar- 
quables têtes  d'anges.  C'est,  on  le  voit,  une  réunion  précieuse,  et 
donnant  de  l'artiste  une  idée  très  complète. 

Dans  le  cycle  de  ces  groupes  d'artistes  florentins  de  la  seconde 
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moitié  du  xv"  si^clt;,  qui  se  distinguent  par  le  charme  de  leurs  formes, 
la  beauté  do  leur  composition,  et  l'achèvement  de  leur  rendu,  il  faut 
comprendre  aussi  l'auteur  du  charmant  buste  en  terre  cuite  peinte, 
représentant  sainte  Catherine  :  c'est  peut-être  l'œuvre  de  Matteo 
Civilali,  sculpteur,  natif  de  Lucques,  mais  qui  doit  sa  formation  à 
l'École  de  Florence. 

Cette  tendance  de  la  jeune  École  florentine  de  sculpture,  excellant 


STROZZr,     PAR     Ml  NO      DE      F1ESOLE. 

(Musée  de  Berlin.) 


surtout  dans  les  œuvres  de  marbre,  a  reçu  une  impulsion  considé- 
rable de  la  part  d'un  artiste  qui,  comme  sculpteur  aussi  bien  que 
comme  peintre,  a  été  d'une  importance  dominante  pour  le  développe- 
ment de  l'art  florentin  :  Andréa  del  Verrocchio.  Les  efforts  de  Verroc- 
chio  ont  tendu  vers  une  profonde  connaissance  de  la  forme,  et  vers 
le  plus  haut  perfectionnement  des  moyens  de  rendu.  Par  son  talent 
universel —  il  était  sculpteur,  bronzier,  orfèvre  et  peintre,  il  a  formé 
dans  la  même  direction  naturaliste  de  nombreux  élèves,  parmi 
lesquels  on  compte  des  artistes  les  plus  illustres,  comme  Credi, 
Perugin,  Léonard. 

Les  occupations  multiples  et  diverses  de  Verrocchio  l'obligeaient 
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à  faire  exécuter  ses  plus  grands  ouvrages  par  des  aides  et  des  élèves, 
travaillant  d'après  les  maquettes  du  maitre  et  sous  sa  direction.  Ainsi 
s'explique  le  nombre  relativement  considérable  de  ces  maquettes  et 
esquisses  de  Verrocchio  qui  sont  parvenues  jusqu'à  nous.  Et  tandis 
que  les  grandes  œuvres  sculpturales  du  maitre,  en  raison  de  leurs 
dimensions,  et  de  leur  destination,  sont  restées  en  Italie,  ces  petits 
travaux  de  terre  cuite,  de  si  peu  d'apparence,  ont  su,  en  passant  par 
les  collections  particulières  italiennes,  se  frayer  un  chemin  jusqu'aux 
collections  de  l'étranger.  Le  Musée  de  Berlin  a  pu,  dans  ces  dernières 
années,  acquérir  plusieurs  de  ces  maquettes,  éminemment  propres  à 
faire  connaître  le  sérieux  effort  naturaliste  de  Verrocchio.  L'une  de 
ces  figures  est  un  travail  préparatoire  pour  le  célèbre  David  du  Bar- 
gello,  que  Verrocchio  termina  en  1476  pour  Pierre  de  Médicis.  C'est 
moins  une  maquette  ou  une  esquisse  pour  cette  statue  de  bronze 
qu'une  étude  en  vue  de  cet  ouvrage.  Toutes  les  particularités  sont 
rendues  avec  une  fidélité  scrupuleuse,  un  soin  presque  inquiet  de 
l'exactitude  naturelle  :  et  c'est  précisément  ce  qui  empêche  en  partie 
l'effet  des  grandes  proportions  et  de  l'ensemble.  Bien  plus  franche  et 
plus  large  est  une  figure  de  dimensions  plus  grandes,  Un  jeune  homme 
endormi.  Ici  encore,  les  détails,  les  fortes  articulations,  la  robuste 
stature  sont  caractéristiques  du  maitre  ;  mais  de  plus  l'aspect  général 
est  pai'fait  ;  l'effet  des  membres  détendus  par  le  sommeil  est  très 
heureusement  rendu;  la  tète  présente  ce  charme  particulier  que 
Verrochio  a  transmis  aux  figures  juvéniles  de  son  élève  Léonard. 
Cette  statue  est  vraisemblablement  une  étude  pour  un  guerrier  en- 
dormi de  la  Résurrection,  ouvrage  qui  n'a  pas  été  conservé. 

Une  autre  maquette  plus  petite,  Sainte  Madeleine  en  prière,  est  d'un 
arrangement  et  d'un  rendu  extrêmement  fins,  et  une  excellente  pein- 
ture et  dorure  lui  ajoute  un  charme  tout  spécial.  L'ouvrage  semble 
une  esquisse  pour  une  grande  statue  de  Verrocchio,  qui  doit  avoir  été 
très  connue  au  temps  de  l'artiste,  car  un  tableau  de  Lorenzo  di 
Credi,  au  Musée  de  Berlin,  en  est  une  copie  presque  exacte  et  la 
même  figure  se  retrouve  dans  le  tableau  d'autel  attribué  à  tort  à 
C.  Rosselli,  au  Louvre,  auquel  j'ai  déjà  fait  allusion. 

Le  rendu  naturaliste  des  détails  les  plus  insignifiants  est  le  trait 
distinctif  de  la  manière  de  Verrocchio  ;  ce  trait  explique  comment 
nous  n'avons  qu'un  nombre  relativement  petit  d'oeuvres  de  ce  maitre, 
et  comment  il  s'adonnait  de  préférence  à  la  représentation  de  figures 
isolées.  Pour  la  même  raison  il  se  restreignait  dans  ses  compositions 
à  un  petit  nombre  de  figures.  Un  petit  relief  en  terre  cuite,  du  Musée 
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de  Berlin,  est  d'une  valeur  exceptionnelle  en  tant  que  projet  pour 
une  composition  plus  grande,  sur  laquelle,  d'ailleurs,  nous  ne  savons 
rien.  Il  représente  la  Mise  au  Tombeau  du  Christ.  Il  est  mal  heureuse- 
ment incomplet;  le  haut  de  la  figure  de  saint  Jean  et  de  deux  autres 
figures  ayant  été  enlevées  avec  l'un  des  angles.  La  composition  est 


BUSTE     D'HOMME,     EH     STUC    PEINT,     ATTHIDUé 

(Musée  de  Berlin.) 


sto.mû  nos 


extrêmement  étudiée  et  pondérée  ;  l'expression  est  d'un  sérieux 
profond,  notamment  dans  la  noble  tête  et  le  corps  du  Christ.  Et  dans 
l'ordonnance  triangulaire  du  groupe  principal,  dans  l'élévation  du 
point  de  vue,  dans  le  soigneux  rendu  des  robes,  nous  trouvons  déjà, 
chez  Verrocchio,  les  qualités  distinctives  de  son  élève  Léonard. 

Deux  grandes  maquettes  de  terre  cuite,  Deur  Garçons  couches, 
destinés  vraisemblablement  à  quelque  décoration,  sont  également  des 
œuvres  de  Verrocchio,  comme  le  prouvent  des  dessins  de  son  livre 
d'esquisses,  à  Chantilly.  Deux  bustes  en  terre  cuite,  représentant 
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Deux  jeunes  gens,  ont  été  fait  avec  moins  de  soin.  Au  contraire  il  faut 
accorder  une  attention  spéciale  à  deux  portraits  de  marbre  en  relief 
représentant  Mathias  Corvin  et,  sa  femme,  Béatrice  d'Aragon.  Si  même 
une  vieille  tradition  ne  nous  renseignait  sur  les  originaux  de  ces 
portraits,  la  couronne  de  chêne  dans  les  cheveux  de  l'homme  ne 
laisserait  aucun  doute  sur  son  nom.  D'ailleurs  ni  Mathias  Corvin  ni 
sa  femme  ne  paraissent  être  ici  très  ressemblants  :  la  cause  en  est 
peut-être  que  l'artiste  ne  les  aura  pas  connus  et  qu'il  aura  travaillé 
d'après  des  médailles  ou  des  dessins.  En  revanche  la  conception  plus 
typique  des  deux  tètes  indique  d'autant  plus  sûrement  le  maitre. 
Mathias  présente  le  profil  caractéristique  de  tète  juvénile  chez  Ver- 
rocchio  et  le  jeune  Léonard,  et  la  tête  de  femme  indique  encore  plus 
la  main  de  l'artiste:  la  forme  carrée,  le  front  très  bombé,  les  lèvres 
un  peu  lippues  de  la  bouche  fermée,  le  menton  fort,  les  paupières 
épaisses  et  les  sourcils  recourbés,  le  petit  nez  camard  se  retrouvent 
plus  ou  moins  dans  toutes  les  figures  de  jeunes  femmes  de  Verroc- 
chio.  La  nature  du  marbre,  un  marbre  grec,  vraisemblablement  du 
Pentélique,  permet  d'établir  que  les  deux  reliefs  ont  été  exécutés  à 
Venise,  où  l'on  employait  presque  exclusivement,  au  xv°  siècle,  le 
marbre  grec  et  surtout  le  marbre  du  Pentélique.  Et  cette  circon- 
stance prouve  encore  que  les  deux  reliefs  sont  l'œuvre  de  Verrocchio  ; 
car  ils  apparaissent  au  premier  coup  d'œil  comme  des  œuvres  floren- 
tines, et  Verrocchio,  depuis  1479  jusqu'à  sa  mort,  travaillait  presque 
constamment  à  Venise  pour  la  maquette  du  Colleoni  et  ensuite  pour 
les  préparatifs  de  la  fonte  de  cette  statue. 

Les  sculptures  de  toutes  les  autres  écoles  italiennes  du  xve  siècle 
sont  extrêmement  inférieures  aux  œuvres  de  la  sculpture  florentine. 
Ces  écoles  diverses  sont  représentées  au  Musée  de  Berlin  d'une 
façon  bien  plus  restreinte  que  l'École  de  Florence,  en  raison  même 
du  rang  inférieur  qu'elles  occupent  dans  l'histoire  de  l'art.  Mais  les 
ouvrages  que  possède  notre  Musée  suffisent  à  nous  donner  une  image 
de  ce  qu'était,  au  xve  siècle,  la  sculpture  italienne  en  dehors  de  Flo- 
rence. Je  ne  relèverai  ici  que  quelques  pièces  dominantes. 

Deux  grandes  statues  en  bois  figurant  l' Annonciation  passaient, 
sur  le  marché  de  Florence,  où  elles  ont  été  acquises  il  y  a  quelque 
dix  ans,  pour  des  travaux  de  Jacopo  délia  Quercia.  Elles  sont  d'une 
facture  trop  simple  et  trop  aimable  pour  être  vraiment  des  œuvres 
de  ce  maitre.  Mais  il  est  certain  qu'elles  sont  en  effet  de  provenance 
siennoise,  et  qu'elles  datent  du  temps  du  Quercia,  dont  elles  suivent 
les  tendances  :  c'est  ce  que  prouvent  deux  statues  représentant  le 
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môme  sujet,  et  très  analogues  à  celles  de  Berlin,  dans  le  dôme  '1" 
San-Gimigiano.  Ces  statues  portent  l'inscription  entière  :  MAR- 
TINVS.  BARTOLOMEI.  DE.  SENIS.  PINXIT.  M.C.C.C.C.X.X.V.I. 
Tout  récemment  le  Louvre  et  le  Musée  de  Lyon  ont  acquis  des 
groupes  semblables  de  V Annonciation  qui  ont,  sur  les  ouvrages 
que  nous  venons  de  citer,  l'avantage  d'une  peinture  bien  conservée. 
Un  groupe  d'égale  beauté   se   trouve    à    San-Francesco   d'Asciano- 


!.  A    VIERGE     AVEC     LE  N  FA  NT,     PATI     ANTONIO     ROSSELI.  1NO. 

(lîns-relief  du  Musée  de  Berlin.) 


A  une  époque  un  peu  postérieure  de  l'École  de  Sienne  appartien- 
nent deux  sculptures  de  marbre  de  la  collection  de  Berlin  :  un 
relief  de  Marie  en  adoration  devant  ï Enfant,  et  le  relief  en  profil  d'un 
homme  aux  traits  déplaisants;  ce  dernier  ouvrage  dans  la  manière 
de  Federighi. 

La  sculpture  bolonaise,  qui  doit  également  son  origine  au  Quercia, 
est  représentée  à  Berlin  d'une  façon  spécialement  heureuse  par  le 
buste  en  terre  cuite  d'un  jeune  Pepoli,  avec  une  peinture  ancienne 
excellente.  L'attribution  que  l'on  faisait  autrefois  de  ce  buste  à  Fran- 
cesco  Francia,  est  rendue  vraisemblable  par  les  caractères  mêmes  du 
buste,  qui  semble  comme  un  tableau  du  Francia  traduit  en  sculpture. 
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Un  haut-relief  en  terre  cuite,  la  Madone  adorant  l'Enfant,  nous 
montre  comment  la  Renaissance  s'est  développée  à  Ferrare  sous 
l'influence  de  l'art  padouan,  réveillé  par  Donatello  qui  lui  donna  une 
vie  nouvelle.  Ce  relief  est  l'œuvre  d'un  élève  de  Donatello,  Domenico 
di  Paris  :  cette  attribution  est  rendue  incontestable  par  la  compa- 
raison du  haut  relief  avec  la  décoration  de  l'une  des  salles  du  Palais 
Schiffanoia,  de  Ferrare,  exécutée  par  Domenico  en  1467. 

La  sculpture  lombarde  qui  témoigne,  de  la  même  façon,  l'in- 
fluence de  l'art  padouan  formé  sous  la  direction  de  Donatello,  est 
représentée  au  Musée  de  Berlin  par  quelques  hauts-reliefs  peints, 
fragments  de  ces  grands  autels  en  bois  sculpté  et  peint  que  l'on  voit 
dans  les  cathédrales  de  Côme,  de  Pavie,  etc.  Une  lunette  de  la  Pieta,  de 
dimensions  plus  grandes,  et  faite  en  pierre  d'ardoise,  se  rapproche 
de  compositions  semblables  de  Mantegna.  Un  relief  de  marbre  repré- 
sentant la  Vierge  Marie  en  prière,  et  qui,  de  même  que  le  relief  nommé 
ci-dessus,  se  trouvait  dans  une  église  de  Gènes,  me  parait  présenter 
un  intérêt  historique  tout  particulier.  Car  son  auteur,  un  élève  de 
Donatello  dans  sa  période  moyenne,  est  manifestement  le  même 
sculpteur  anonyme  et  très  remarquable,  qui,  dès  1449,  a  exécuté  les 
riches  sculptures  de  la  façade  de  la  Chapelle  baptismale,  dans  le 
dôme  de  Gênes,  et  aussi  diverses  statues  dans  l'église  de  Sainte-Marie 
del  Castello.  C'est  le  fondateur  de  la  Renaissance  à  Gènes,  et  le  seul 
sculpteur  de  talent  qui  ait  travaillé  dans  cette  ville  avant  Civitale. 

Parmi  divers  ouvrages  moins  importants  de  l'École  romaine,  il 
en  est  un  au  moins  qui  présente  un  intérêt  spécial  :  c'est  le  buste 
colossal  d'un  pape.  Cette  œuvre  est,  en  effet,  l'unique  buste  de  pape 
par  un  artiste  romain  de  ce  temps  qui  nous  ait  été  conservé.  On 
voulait  y  voir  autrefois  le  buste  de  Paul  II  :  on  penche  plutôt,  aujour- 
d'hui, à  y  reconnaître  les  traits  d'Alexandre  VI  Borgia,  ce  qui  con- 
corde mieux  aussi  avec  le  style  de  l'ouvrage. 

En  bien  plus  grand  nombre  sont  les  travaux  des  artistes  véni- 
tiens, sans  parler  même  de  diverses  grandes  pièces  décoratives.  Dans 
une  grande  lunette  qui  représente  VÊvangeliste  Saint  Jean  recevant  les 
hommages  des  membres  d'une  Fraternité,  notre  collection  possède  une 
œuvre  caractéristique  de  la  manière  de  Bartolommeo  Buoni  ;  un  Saint 
Jérôme  porte  également  les  caractères  de  l'art  de  Buoni.  Deux  jeunes 
gens  nus,  qui,  jadis,  décoraient,  en  qualité  de  porteurs  d'armes,  le 
célèbre  Monument  Vendramin  à  San-Giovanni-Paolo,  sont  des  tra- 
vaux d'Alessandro  Leopardi,  œuvres  d'ailleurs  très  fines  et  d'une 
expression  romanesque.  Le  buste  en  terre  cuite  d'un  homme  âgé, 
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et  doux  portraits  en  profi]  déjeunes  femmes,  exécutés  en  marbre  et 

en  relief  entièrement  plat,  ne  portent  aucun  nom  d'auteur  :  mais  ils 
sont  d'une  telle  finesse  qu'ils  doivent  être  l'œuvre  de  l'un  ou  de 
l'autre  des  premiers  sculpteurs  vénitiens  de  la  fin  du  xvc  siècle. 


\i  L"  S  T  K     K  N    T  E  It  P.  E    CUITE     DE    PHILIPPE    S  T  II  0  Z  7. 1  ,    I'  A  II     BEKEDBTTO    D . 

(Musée  tic  Berlin.) 


Pendant  que  la  sculpture  de  Venise  conservait  encore  au  seizième 
siècle,  pendant  plusieurs  dizaines  d'années,  son  charme  pur  et  gra- 
cieux, bien  qu'un  peu  mince,  de  l'art  naïf  du  Quattrocento,  la  plas- 
tique florentine  avait  subi  une  complète  transformation.  La  repro- 
duction naïve  et  timide  de  la  nature  est  remplacée  par  une  maitrise 
consciente  de  tous  les  moyens  de  l'art,  par  un  élan  de  libre  fantaisie. 

Parmi  les  artistes  de  Florence,  les  uns,  ayant  à  leur  tète  Andréa 

Sansovino,   croient  avoir  trouvé  le  salut  dans  l'imitation    servile 

de  l'Antique,  dans  la  généralisation  des  formes.  D'un  autre  côté, 

un  maître  puissant,   qui  marche  seul  dans  sa  voie,  Michel-Angelo 

xxxvin.   —   2»  PÉRIODE.  49 
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Buonarroti,  met  ses  grandes  pensées  dans  une  forme  humaine  qu'il 
crée  lui-même. 

On  attribue  sans  invraisemblance  à  Andréa  Sansovino  deux  por- 
traits du  Musée  de  Berlin.  Le  premier  est  un  portrait  en  relief  du 
compatriote  d'Andréa,  le  cardinal  Giulio  del  Moule  tic  Sansoviïlo  : 
Vasari  fait  allusion  à  cet  ouvrage.  L'autre  est  le  grand  buste  en 
marbre  de  Teodorina  Cibo,  qui  se  vante,  dans  l'inscription  du  socle, 
d'être  la  fille  du  pape  Innocent  VIII. 

De  Michel-Ange  le  Musée  a  pu  acquérir  une  œuvr»  de  jeunesse 
importante,  Ja  statue  en  marbre  du  jeune  Saint  Jean  ,  qui  a  été 
retrouvée  à  Pise  en  1872  '.  Michel-Ange  exécuta  ce  travail  en  1495, 
aussitôt  après  son  retour  de  Bologne.  L'originalité  de  Michel-Ange 
apparait  déjà  tout  entière  dans  la  pose  cherchée,  dans  le  natura- 
lisme radical  avec  lequel  est  choisi  et  représenté,  aux  dépens  de  la 
beauté,  ce  motif  d'un  jeune  homme  buvant  du  miel;  en  même  temps, 
l'influence  exercée  au  début  sur  le  jeune  artiste  par  ses  prédéces- 
seurs florentins  se  trahit  dans  la  facture  du  corps,  dans  la  beauté 
des  membres,  et  dans  le  fini  scrupuleux  du  modelé. 

D'un  successeur  de  Michel-Ange  le  Musée  de  Berlin  possède  un 
grand  buste  en  bronze  d'un  très  puissant  effet,  le  Pape  Grégoire  XIII. 
L'auteur  de  ce  buste,  dont  je  ne  saiu*ais  établir  le  nom,  a  joué  dans 
la  dernière  partie  du  xvi°  siècle  un  rôle  dominant  à  la  cour  des 
papes  :  c'est  ce  que  prouvent  deux  bustes  en  bronze  des  successeurs 
du  pape  Grégoire  XIII,  exécutés  par  le  même  sculpteur  :  l'un,  le 
buste  de  Sixte  Y,  est  actuellement  dans  la  galerie  de  Sans-Souci  ; 
l'autre,  celui  du  pape  Grégoire  XIV,  fait  partie  de  la  collection  de 
l'impératrice  veuve  Frédéric,  à  Berlin. 

Aux  successeurs  les  plus  importants  de  Michel-Ange  appartient 
Jacopo  Sansovino,  qui,  en  s'établissant  à  Venise,  a  imprimé  une 
direction  spéciale  au  mouvement  de  l'art  vénitien.  La  collection  de 
Berlin  possède  une  série  de  grands  reliefs  de  Madones,  œuvres  de 
Jacopo  Sansovino,  qui  peuvent  lui  être  attribués  en  toute  certitude, 
l'un  d'eux  étant  signé  de  son  nom.  A  côté  de  l'imitation  de  Michel- 
Ange  qui  apparaît  dans  la  recherche  des  mouvements  et  les  formes 
colossales  des  figures,  ces  Madones  se  distinguent  par  une  ressem- 
blance évidemment  consciente  avec  les  reliefs  de  madones  de  Dona- 
tello.  Sansovino  emprunte  à  ce  maître  la  disposition  en  profil  de  la 
Vierge,  l'arrangement  du  voile  sur  la  tète,  l'ordonnance  de  la  Mère 

1 .  La  Gazelle  des  Beaux-Arts  en  a  publié  une  reproduction,  t.  XIII,  2e  période,  p.  -43. 
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ot  do  l'Enfant,  en  partie  même  l'expression.  Dans  ces  ouvrages  de 
Jacopo  Sansovino,  de  même  que  dans  ceux  de  son  ami  plus  jeune, 
Alessandro  Victoria,  dont  le  Musée  de  Berlin  possède  plusieurs  spéci- 
mens d'une  beauté  exceptionnelle,  l'art  du  baroque  naissant  conserve 
encore  dans  une  certaine  mesure  le  sentiment  du  beau  et  un  peu  de 
l'individualité  qui  avait  distingué  l'art  de  la  Renaissance  à  Venise. 


(La  suite  prochainement.) 
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LA    PEINTURE    DU    NORD 


A    h   EXPOSITION     DE     COPENHAGUE 


'exposition  de  Copenhague  mar- 
quera une  date  importante  pour 
la  peinture  du  Nord,  qui  a  pu 
mesurer  les  progrès  accomplis 
et  prendre  conscience  de  sa 
force.  Pour  nous  elle  offre  un 
intérêt  spécial,  car  le  mouve- 
ment d'art  qui  se  dessine  en  ce 
moment  en  Danemark,  en  Suède 
et  en  Norvège,  nous  touche  de 
près  par  ses  origines.  L'Exposi- 
tion française  de  1878  a  été 
l'hégire  de  la  jeune  Ecole.  A 
peine  si  l'on  pourrait  noter  au- 
paravant une  influence  de  Dus- 
seldorf  et  de  Munich,  influence  passagère,  certainement  fâcheuse, 
qui  tombe  d'elle-même. 

Et  certes,  à  Copenhague  surtout,  on  demandera  toujours  des 
leçons  à  Rembrandt,  à  Van  der  Meer,  à  Van  Goyen  ;  mais  des 
peintres  comme  Millet  et  Bastien-Lepage  ont  apporté  l'impulsion 
décisive  et  la  révélation  nécessaire.  Aujourd'hui  encore,  tous  les 
chercheurs  modernes,  Besnard,  Roll,  Carrière,  Cazin,  Raffaëlli. 
Claude  Monet  entre  tous,  sont  admirés  chaudement'  ici  et  très 
écoutés.  Mais  en  même  temps  cet  art  a  ses  racines  profondes  dans 
la  race  et  dans  le  pays  et  c'est  par  là  qu'il  est  significatif. 
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La  peinture  danoise,  par  exemple,  est  en  pleine  évolution,  elle 
n'est  pas  en  révolution;  car,  avec  des  moyens   d'expression    plus 


(Fragment  du  tableau,  d'après  un  dessin  original  tic  l'artiste.) 


riches  et  plus  complexes,  elle  ne  renonce  nullement  à  ses  traditions 
d'intimité,  d'observation  fine  et  affectueuse.  Les  jeunes  artistes  qui, 
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depuis  une  dizaine  d'années,  lui  impriment  une  direction  nouvelle 
ont  beaucoup  appris  au  dehors,  soit  des  anciens  en  Hollande,  soit  des 
modernes  en  France,  mais  ils  prétendent  bien  ne  rien  oublier  de  ce 
qui  doit  donner  à  leurs  œuvres  un  caractère  national.  Ils  ne  sont 
pas  détachés  du  passé,  tout  au  moins  d'un  certain  passé  qui  n'est  pas 
le  plus  récent.  Le  Danemark  compte  dans  la  première  moitié  du 
siècle  plusieurs  peintres  dont  l'idéal  garde  une  valeur  classique,  et 
l'on  ne  peut  bien  comprendre  les  contemporains  sans  avoir  fait 
connaissance  avec  ces  ancêtres.  Aujourd'hui  l'on  peint  tout  autre- 
ment et  beaucoup  mieux  à  Copenhague  et  à  Skagen  que  les  Eckersberg 
et  les  Lundbye,  mais  le  sentiment  de  l'intimité  ou  de  la  nature  n'a 
pas  varié.  Si  l'on  s'est  mis  en  route  fort  tard  (et  l'on  rattrape  en 
ce  moment  le  temps  perdu),  c'est  qu'on  s'est  enfermé  pendant  de 
longues  années  dans  une  sorte  de  particularisme  artistique  ;  crai- 
gnant les  influences  étrangères,  on  a  voulu  vivre  sur  soi-même  et 
prolonger  dans  un  demi-sommeil  un  rêve  enfantin  de  l'univers.  Ainsi 
rien  des  ardeurs  romantiques  ou  des  recherches  réalistes  n'a  pénétré 
dans  la  place  avant  1878;  longtemps  Corot,  Rousseau.  Dupré,  Millet, 
Courbet  ont  été  comme  non  avenus.  Le  professeur  Hoyen,  un  orateur 
d'art  plutôt  qu'un  critique,  tenait  les  artistes  dans  une  sainte  terreur 
de  tout  ce  qui  venait  du  dehors.  Il  voulait  un  art  d'inspiration  locale, 
en  quoi  il  n'avait  pas  tort;  mais  il  oubliait  que  les  progrès  accom- 
plis dans  l'expression  pittoresque  appartiennent  à  tout  le  monde 
(d'autant  qu'ils  sont  presque  toujours  des  vérités  retrouvées),  et 
qu'avec  les  mêmes  méthodes  on  peut  dire  des  choses  fort  différentes. 

Aussi  voyons-nous  en  Danemark,  vers  le  milieu  du  siècle,  un  art 
immobilisé  dans  des  formules  vieillies,  qui,  ne  se  renouvelant  pas, 
s'affadit  et  répète  avec  moins  de  conviction  ce  qu'avaient  dit  les 
premiers  venus.  Puis  brusquement  le  spectacle  change  en  1878. 
L'horizon  s'est  élargi,  on  a  parcouru  les  Musées,  on  est  venu  à  Paris: 
on  s'est  aperçu  qu'il  existait  une  manière  plus  large,  plus  vibrante  et 
plus  vraie  de  comprendre  la  nature,  d'exprimer  la  lumière  et  d'en 
faire  l'agent  principal  de  l'émotion.  De  cette  époque  date  un  art  très 
vivant  qui  a  rejeté  peu  à  peu  dans  l'ombre  les  pâles  intermédiaires 
et  triomphe  sur  toute  la  ligne  à  l'Exposition  '. 

Mais,  avant  d'y  entrer,  quelques  mots  seulement  sur  les  précur- 
seurs de  la  peinture  danoise;  ils  ne  sont  pas  sans  intérêt.  En  par- 

■1.  Un  excellent  catalogue  illustré  de  nombreux  fac-similés  de  dessins  des 
artistes  eux-mêmes,  a  été  publié  par  la  librairie  Auguste  Ban?,  de  Copenhague. 
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courant  la  galerie  royale  et  la  collection  Hirschsprung  exclusivement 
composée  de  peintres  indigènes),   on  peut  se  rendre  compte   des 

qualités  propres  à  cette  École  et  l'on  comprend  mieux  ses  tendances 
actuelles. 

Elle  commence  très  modestement  à  Rome  avec  un  élève  de  David, 
Eckersberg,  qui  peint  d'une  touche  lisse  et  soigneuse,  dans  un  senti- 
ment très  fin  l'amie  de  Thorwaldsen,  Anne-Marie  Magnani,  ei  le 
maître  lui-même  qu'il  admire  comme  un  dieu,  puis,  de  retour  au 
pays,  d'autres  portraits  d'une  candeur  attachante,  et  des  marines, 
des  corvettes  minutieusement  détaillées  sur  des  flots  de  porcelaine, 
tout  cela  bien  froid,  bien  sec,  mais  très  ressemblant,  mais  délicate- 
ment et  amoureusement  compris. 

Avec  d'autres  qualités,  Marstrand  est  bien  aussi  de  son  pays.  Il 
a  l'humeur  bon  enfant,  la  jovialité,  la  fantaisie  comique  sans  amer- 
tume. En  illustrant  le  Molière  danois,  Holberg,  il  exprime  à  merveille 
le  caractère  populaire.  Si  la  forme  est  un  peu  lourde,  la  main  est 
toujours  rapide,  l'observation  vive  et  juste  :  le  coloris,  dur  et  faux 
quand  il  achève,  est  souvent  piquant,  original  dans  ses  esquisses. 
Surtout  il  a  le  sentiment  de  la  vie,  des  groupes  agissant  et  remuant, 
des  expressions  frappantes.  Ses  compositions  sont  jetées  de  verve 
dans  un  mouvement  qui  parle  aux  yeux,  et,  sans  viser  au  style,  il  le 
rencontre  parfois  dans  quelques  dessins  d'une  grandeur  singulière. 

Lundbye  est  le  premier  interprète  supérieur  de  la  campagne 
danoise.  Paj^sagiste  et  animalier,  il  serre  de  près  ses  modèles,  scrute 
et  détaille  en  vrai  peintre  du  Nord,  avec  une  véracité  aiguë;  mais 
aussi,  il  sait  dégager,  dans  les  êtres  et  les  cadres  de  nature,  les  traits 
qui  caractérisent. 

Tout  à  fait  charmant  dans  ses  dessins  à  la  plume,  d'une  simplifi- 
cation hardie,  dans  ses  aquarelles  transparentes,  plus  les  moyens 
sont  simples,  plus  il  est  éloquent.  Ses  tableaux,  comme  tous  ceux  de 
l'époque,  manquent  de  puissance  et  d'enveloppe;  ils  manquent  rare- 
ment de  charme.  Un  Intérieur  d'étable,  à  la  Galerie  Royale,  est  déjà 
une  bien  fine  étude  de  lumière,  et  l'on  trouve  ailleurs  des  notes 
blondes,  des  ciels  bleu  argenté,  qui  attestent  une  délicate  vision  de 
coloriste.  Enfin,  s'il  ne  sait  pas  tout  dire,  il  dit  l'essentiel,  et  je 
doute  qu'on  puisse  exprimer  avec  plus  de  concision  et  de  simplicité 
émue  le  caractère  du  pays. 

Lundbye  meurt  à  trente  ans  dans  la  guerre  de  184S.  Avec  moins 
d'originalité,  d'autres,  prédécesseurs  ou  contemporains,  sont  dans 
la  même  voie  :  Kôbke,  Skovgaard,  Kyhn,  le  premier  surtout,  très 
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précis,  très  analyste,  portraitiste  exquis,  fort  séduisant  parfois  avec 
ses  tonalités  d'acier  et  ses  limpidités  froides.  C'est  toujours  une 
manière  sage,  appliquée,  minutieuse,  mais,  sous  le  vernis  glacé  de 
l'exécution,  la  chaleur  intime  du  foyer  n'est  pas  douteuse.  On  met 
un  infini  scrupule  à  reproduire  les  beautés  de  la  petite  patrie,  ses 
landes  solitaires,  ses  lacs  cristallins,  ses  lignes  tranquilles.  Si  la 
peinture  sèche  et  mince  ne  vaut  guère  mieux  que  celle  des  Bidault  et 
des  Bertin,  du  moins  on  reste  naïvement  et  fortement  attaché  au 
caractère  local;  c'est  un  portrait  du  pays,  où  manque  la  vibration 
lumineuse  et  la  puissance  du  coloris,  mais  qui  sait  le  faire  aimer  à 
force  d'attention  e.t  de  conscience.  On  trouve  encore  à  l'Exposition  le 
dernier  écho  de  cette  manière  dans  un  grand  paysage  de  Kyhn,  une 
vue  du  Jutlaud,  écrite  avec  une  singulièx'e  fermeté  et  d'un  art  par- 
faitement honnête. 

Même  recherche  du  caractère,  chez  les  peintres  de  la  vie  popu- 
laire. Dalsgaard  est  le  plus  remarquable.  Deux  toiles  de  lui,  —  Une 
saisie  chez  un  menuisier  de  village-,  —  Un  Mormon  qui  endoctrine  des 
paysans,  prouvent  une  connaissance  profonde  des  types,  une  très 
forte  étude  des  physionomies,  une  émotion  sincère.  Puis  l'art  décline, 
envahi  par  l'attendrissement  niais  et  la  gaieté  douceâtre.  Dalsgaard 
se  gâte;  Exner,  qui  avait  bien  débuté,  répète  indéfiniment  les  mêmes 
romances;  ses  petites  paysannes  poupines,  sucrées,  trop  jolies,  n'ont 
plus  de  caractère.  Avec  Yermehren  nous  sommes  au  dernier  période 
de  l'art  anémique  et  léché.  Il  faut  arriver  aux  jeunes  peintres  qui 
ont  réveillé  la  Belle  au  bois  dormant. 

Le  plus  brillant,  le  plus  fécond,  le  plus  connu  des  Parisiens  est 
certainement  Kroyer.  Au  Salon,  rue  de  Sèze,  on  a  pu  suivre  depuis 
dix  ans  ses  tentatives  poussées  en  tous  sens  et  ses  victoires  rempor- 
tées au  pas  de  course.  Tableaux  de  plein  air  et  d'intérieur,  pleins 
soleils  sur  les  plages,  mystérieux  crépuscules,  lumières  artificielles, 
il  définit  tout  avec  une  sûreté  rapide  qui  se  joue  des  difficultés. 
Étonnant  improvisateur,  il  a  le  génie  du  dessin.  Le  crayon  aux  doigts 
sans  cesse,  il  jette  une  ressemblance,  une  pose,  une  attitude  presque 
toujours  saisissantes;  en  deux  traits,  il  fait  saillir  une  physionomie. 
Kroyer  est  bien  représenté  à  l'Exposition.  La  Plage  de  Skagen,  le 
Dépari  pour  la  pèche  de  nuit,  d'un  effet  si  original,  comptent  parmi  ses 
meilleurs  tableaux  de  plein  air;  le  Portrait  de  M.  Khron  est  d'une 
remarquable  finesse  d'expression  ;  deux  vives  pochades,  déjeuners  d'ar- 
tistes à  Skagen  et  à  Grez,  reproduisent  de  prime-saut  ce  qu'il  comprend 
le  mieux  :  l'entrain  et  le  laisser-aller  d'une  réunion  de  camarades. 


LA    GUAKd'mÈRE,    PAU     M,     JT1GG0    JOHANS 

(D'après  un  dessin  original  de  l'artiste.) 
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Avec  cela,  les  dernières  œuvres  de  Kroyer  inspirent  quelque 
inquiétude  et  trahissent  une  virtuosité  trop  expéditive.  Certes,  dans 
la  Soirée  à  Carlsberg,  on  ne  pouvait  mettre  plus  d'aisance  spiri- 
tuelle à  grouper  les  invités,  plus  de  vérité  soudaine  aies  faire  causer, 
écouter,  regarder  :  mais  l'effet  de  lumière  est  cru,  peu  caractérisé, 
les  tons  blafards,  presque  désagréables;  en  somme,  cette  toile  très 
amusante  a  peu  de  charme  pittoresque.  Dans  la  Musique  au  Salon  de 
la  Galerie  Royale,  la  lumière  est  souple,  au  contraire,  la  couleur 
agréablement  fleurie,  la  chanteuse  et  son  partenaire*  définis  bien 
joliment.  Mais  les  autres  personnages  manquent  de  consistance  et 
d'intérêt;  ils  sont  vus  en  passant,  par  les  dehors.  Ce  physionomiste  si 
habile,  il  lui  arrive  de  traiter  la  figure  humaine  avec  une  sorte  d'in- 
différence. S'il  n'a  pas  rencontré  juste  du  premier  coup,  il  la  laisse  là 
comme  un  accessoire  insignifiant,  et  vraiment,  la  dame  en  rouge  qui 
existe  si  peu,  ne  doit  pas  être  flattée  de  jouer,  comme  on  dit,  une 
panne.  Kroyer  n'est  pas  non  plus  le  peintre  de  l'enfance  :  il  la  flatte, 
il  l'enjolive  avec  des  fraîcheurs  de  tons  vulgaires  qui  étonnent  chez 
le  peintre  de  la  Pèche  de  nuit.  Ses  qualités  primesautières,  sa  facilité 
merveilleuse  ont  leur  danger  :  à  devenir  cosmopolite,  on  risque  d'af- 
faiblir la  sincérité  native.  Telles  aquarelles  de  lui,  datant  de  1874  et 
de  1875,  des  pêcheurs  de  Skagen,  surtout  deux  jeunes  filles  de  Horn- 
bœk,  dont  l'exécution  fraîche  et  limpide  rappelle  certaines  esquisses 
de  Lundbye,  montraient  une  volonté  d'art  autrement  sérieuse.  Plus 
habile  aujourd'hui,  on  le  voudrait  plus  attentif  et  plus  convaincu, 
et,  puisqu'il  peut  tout  ce  qu'il  veut,  il  est  dommage  qu'il  ne  veuille 
pas  toujours  tout  ce  qu'il  peut. 

Skagen.  un  petit  village  de  pêcheurs  à  l'extrême  pointe  du  Jutland, 
est  le  Yillerville  de  l'art  danois.  C'est  là  que  les  initiateurs  de  la 
Renaissance  réaliste  et  pittoresque  ont  repris  le  contact  avec  le  plein- 
air  en  même  temps  qu'avec  la  vie  du  peuple,  là  qu'ils  ont  appris 
à  aimer  les  lointains  fuyants  de  la  plage  et  des  dunes,  l'harmonie 
des  lumières  épandues,  là  qu'ils  ont  étudié  les  mœurs  des  gens  de 
mer,  leur  physionomie  rude,  la  poésie  robuste  et  saine  de  leur  vie 
d'aventure.  Nous  connaissons  surtout  Skagen  par  Kroyer,  mais  il  faut 
rendre  à  chacun  ce  qui  lui  appartient,  et  Skagen  fut  traduit  d'abord 
par  M.  Ancher  et  par  sa  femme  qui  comprend  d'autant  mieux  le  pays 
qu'elle  y  est  née.  Artistes  tous  deux,  tourmentés,  chercheurs  avec 
plus  de  volonté  que  de  talent,  ils  n'ont  pas  encore  donné  d'œuvre  défi- 
nitive qui  satisfasse  pleinement  le  regard,  mais  quelle  prise  énergique 
sur  la  vie  réelle  et,  même  quand   l'exécution   reste  à  mi-chemin 
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comme  on  sent  toujours  une  intelligence  sympathique  des  hommes  et 
des  choses. 

Si  l'on  me  demandai!  qui  représente  le  mieux  l'art  danois  dans  son 
fonds  moral,  dans  son  inspiration  genuine,  et  comme  à  la  source  même 


U  A  A 1 E     AVEC     I.     ENFANT,     PAR     M.     P  A  ! 

(D'après  ua  dessin  original  de  l'artiste.) 


de  sa  vie,  je  répondrais  sans  hésiter  que  c"est  M.  Viggo  Johansen. 
Nul  n'a  su  mieux  que  lui  concilier  les  traditions  anciennes  d'obser- 
vation tendre  et  forte  avec  l'étude  moderne  du  mode  lumineux.  11 
est  par  excellence  le  peintre  de  l'intimité,  ce  qui  n'est  pas  synonyme 
de  peintre  d'intérieur.  Des  peintres  d'intérieur,  il  n'en  manque  dans 
aucune  école;  mais,  pour  ne  parler  que  de  la  notre,  combien  en  comp- 
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-:.ous  depuis  Chardin  et  depuis  Millet,  qui  expriment  sincère- 
ment, sans  afféterie  et  sans  fadeur,  la  poésie  du  forer.  Peur  cela,  il 
ne  suffit  pas  d'être  habile  :  il  faut  que  l'àme  de  l'homme  s'y  mette 
tout  entière,  que  l'art  et  la  vie  se  pénètrent,  et  que  l'un  ne  soit  que 
l'expression   émue  de  l'autre.  L'œuvre  de  M.  Johansen  respire  la 

.  r  et  la  bonne  foi.  L'exécution  qui  d'abord  ne  valait  pas  le  sen- 
timent, sèche  au  début,  s'est  assouplie  par  l'étude  constante  de  la 
lumière;  heurtée,  inquiète  parfois  dans  sa  volonté  d'être  exacte,  et 
méprisant  visiblement  les  dois  et  les  petits  moyens,  elle  trouve  aussi 
la  plus  caressante  douceur;  tendant  à  l'effet  d'ensemble,  elle  se  soucie 
avant  tout  d'envelopper  les  êtres  dans  l'effluve  lumineux.  On  connait 
ces  intérieurs  de  soir  d'une  richesse  sourde  égayée  de  lueurs  vives 
qui  retiennent  l'œil  et  l'amusent,  où  la  lumière  s'installe  si  franche- 
ment et  prend  ses  aises  aussi  bien  que  les  personnages.  Mais  surtout 
quelle  manière  touchante  de  rendre  la  vie  du  home,  les  causeries  sous 
la  lampe,  les  petits  incidents  journaliers,  le  lever  des  enfants,  leur 
sommeil,  leurs  jeux  ou  leurs  travaux  surveillés  parla  mère.  Il  n'y  a 
pas  là  que  des  effets  lumineux  étudiés  par  un  peintre  adroit  et  curieux. 
m  moment  de  l'existence,  le  souvenir  d'une  heure  choisie  des 
familiers  et  chers,  fixé  dans  un  langage  admirablement  juste 
et  probe.  Et  dans  ces  confidences  empreintes  d'une  mâle  tendresse, 
pas  plus  de  sentimentalité  que  chez  les  vieux  maîtres  du  Nord,  mais 
un  scrupule  infini  à  dire  le  caractère  intime  de  tout.  Aussi  tout  est 
intéressant  dans  ces  toiles  d'effet  condensé  et  de  rayonnement  pro- 
fond, les  menus  objets  amoureusement  et  spirituellement  traités,  les 
i  anages  vivant  en  eux-mêmes,  saisis  dans  leurs  habitue 
/aent  ou  de  Jue  M.  Johansen  nous  envoie  l'an  prochain 

à  Paris  quelques-une-  .Heures  toiles,  non  pas  seulement  des 

dernières,  mais  telle  œuvre  plus  ancienne  où  la  suavité  du  sentiment 
maternel  et  la  délicatesse  de  la  touche  ont  un  accent  délicieux,  tous 
les  amateurs  d'art  sincère  et  expressif  seront  frappés  de  la  puissance 
d'émotion  et  de  sympathie  que  possèdent  ces  humbles  chefs-d'œuvre. 

xemple  exerce  déjà  une  salutaire  influence  on  eu  trouverait 
la  preuve  dans  les  intérieurs  de  MM.  Engelstedt,  Ilstedt,  Hol- 
il  a  rappelé  à  ses  compatriotes  que  le  tableau  de  genre  n'est  pas  une 
historiette  piquante  contée  avec  plus  ou  moins  d'esprit,  mais  un  aspect 
de  la  vie  familière  naïvement  rendu.  Avant  lui  dominait  le  genre 
allemand  des  Yauthier  et  des  Knauss,  bourré  d'intentions  drama- 
tiques ou  humoristiqu  tries  moyens  d'expression. 
M.  Axel  Helstedt,  qui  me  semble  avoir  dit  le  dernier  mot  de  cette 
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manière,  est  un  nouvelliste  pointu  égaré  dans  la  peinture,  un  rumi- 
neur  [grubler),  comni<'  il  s'appelle  lui-même  au  bas  d'un  petit  portrait 
serré  et  précis,  sa  meilleure  toile.  Il  a  beaucoup  d'esprit,  une  o 
vation  incisive,  et  quand  il  nous  montre  un  petit  homme  gi 
court.      -  -         'dais  sur  le  bord  d'un  canapé,  les  yeux 
lissant  le  haut  de  son  chapeau,  tandis  qu'une  dame  entre  deus 
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fixe  d'un  œil  aigu,  en  pinçant  un  sourire,  ce  prétendant  embarr  ss 

si  le  l'aire  n'a  rien  de  séduisant,  on  convient  que  la  scène  est  finement 
contée.  Mais  sa  Conférence  pour  daines  s'abaisse  à  la  caricature  vul- 
gaire: les  nez  s'allongent  pour  faire  rire,  les  figures  grimacent:  c'est 
le  comique  niais  et  forcé  qui  fait  encore  les  délices  des  bas-bleus  de 
Berlin. 

Inutile  de  s'attarder  avec  les  peintres  de  transition.  Toute  une 
génération  intermédiaire,  portraitistes,  paysagistes,  peintres  de 
genre,  reste  hésitante  entre  les  vieilles  méthodes  qu'elle  pratique 
avec  tiédeur  et  les  nouvelles  hardiesses  qu'elle  ose  à  demi.  Elle  n'a 
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plus  la  naïveté  des  Kobke  et  des  Lundbye,  elle  ne  possède  pas  encore 
l'unité  d'impression  des  nouveaux  venus,  mais  seulement  une  certaine 
adresse  calligraphique,  un  agrément  superficiel  et  dispersé,  en  somme 
une  manière  savonneuse  et  timide  de  reproduire  la  nature  sans 
l'interpréter.  Sans  doute  elle  compte  encore  de  très  estimables  talents, 
et  les  portraits  de  M.  Jerndorf,  d'une  si  parfaite  probité,  en  font  foi; 
mais  dans  ce  genre  mixte  pas  une  œuvre  ne  s'impose  comme  néces- 
saire. Exceptons  pourtant  M.  Philipsen,  un  beau  paysagiste,  un  excel- 
lent animalier  qui  ne  retarde  nullement  sur  les  jeunes  artistes  nés 
dix  ans  après  lui,  qui  plutôt  les  précède  sur  le  chemin  de  Damas. 
N'est-ce  pas  à  lui  que  M.  Viggo  Petersen  doit  l'intelligence  des  fines 
et  claires  harmonies  qui  résonnent  si  gaiement  dans  ses  paysages 
italiens,  surtout  dans  cette  petite  toile  où  le  gris  des  terrains,  le  vert 
pâle  des  oliviers  et  l'azur  tendre  du  ciel  forment  un  si  charmant  accord 
sous  la  lumière  argentine. 

Mais  bien  que  ce  Midi  poussiéreux  soit  fort  discret  dans  ses  colo- 
rations apaisées,  ce  n'est  pas  dans  ses  notes  joyeuses  qu'il  faut 
chercher  l'accent  original  du  paysage  danois.  Sans  être  triste,  avec 
ses  verdures  humides  et  ses  fraîcheurs  touffues,  la  campagne  y  est 
surtout  douce,  aimable  et  tranquille;  rien  de  brutal,  rien  de  heurté, 
rien  de  trop  grand;  pas  de  brusques  ressauts  ni  de  vives  arêtes. 

Dans  les  belles  forêts  qui  entourent  Copenhague,  les  hêtres 
géants  s'arrondissent  si  harmonieusement  qu'ils  donnent  plutôt  la 
sensation  de  la  douceur  que  de  la  force.  Ce  qui  caractérise  le  pays, 
ce  sont  les  larges  espaces  aux  lignes  indécises,  fuyantes,  presque 
insaisissables;  les  terrains  sinueux  et  comme  invertébrés  viennent 
mourir  au  bord  de  la  mer  dont  on  voit  de  fort  loin  le  nuage  gris  ou 
bleu  d'acier  au-dessus  de  la  côte,  ou  bien  s'infléchissent  autour  des 
lacs  en  molles  ondulations.  C'est,  si  l'on  veut,  une  nouvelle  Hollande, 
mais,  avec  une  atmosphère  moins  grasse,  sous  un  ciel  plus  transpa- 
rent, une  Hollande  moins  plantureuse,  de  vie  moins  dense,  où  l'on 
rêve  davantage.  Sauf  dans  le  Jutland,  à  vrai  dire,  peu  de  vraies 
solitudes,  mais  d'ordinaire  le  calme  et  l'isolement.  Semées  de  loin 
en  loin,  les  maisons  basses,  peintes  de  blanc  pur,  coiffées  de  chaume 
gris  accueillent  les  rayons  errants  et  le  soir  bleuissent  dans  l'ombre. 
Et  puis  au  lever  comme  au  coucher  du  soleil,  les  effets  de  lumière 
indécise  se  prolongent,  l'un  dans  l'autre  se  fondent  des  aspects  nou- 
veaux, mystérieux  et  calmants.  L'imagination  s'en  imprègne;  l'ar- 
tiste qui  vit  en  communion  avec  cette  nature  a  bien  des  chances 
pour  devenir   pensif  et    recueilli   comme   elle,   pour   préférer  les 
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rythmes  lents  en  sourdine  aux  sensations  éclatantes.  Aussi  bien,  en 
parcourant  les  salles  danoises,  on  est  frappé  do  trouver  dans  la 
plupart  des  paysages  modernes  un  accenl  de  tristesse  douce  qui 
rappelle  Cazin.  Il  n'y  a  là  ni  plagiat,  ni  réminiscence,  mais  affinité 
naturelle  avec  le  peintre  qui,  chez  nous,  a  le  mieux  exprimé  les 
plaines  du  Nord,  l'humidité  molle  du  plat  pays,  les  bleus  éteints  el 
les  gris  de  nuit,  tout  ce  qui  est  .silencieux  et  voilé. 

Pour  ne  pas  empiéter  sur  l'avenir,  je  citerai  seulement  les  der- 
nières recrues  de  l'art  danois  :  M.  Paulsen,  un  des  meilleurs  paysa- 
gistes de  la  nouvelle  génération,  délicat  interprète  des  heures  dou- 
teuses; dans  son  Attente  des  modèles  et  dans  son  Eve  naissante  traitant 
le  nu  avec  décision  d'une  touche  lumineuse  et  ferme  et  mettant  dans 
un  tableau  d'intérieur,  Marie  avec  l'Enfant,  beaucoup  de  tendresse  et 
de  mystère;  M.  Hammershoy  qui  modèle  si  finement  ses  portraits 
par  d'exquises  valeurs;  M.  Ring  et  ses  études  de  paysans  d'un  goût 
de  terroir  prononcé;  M.  Tegner  qui  vient  d'enlever  d'une  plume 
spirituelle  et  nerveuse  de  nouvelles  illustrations  pour  Holberg; 
M.  J.  Skovgaard,  très  intéressant  par  la  recherche  du  mouvement 
expressif  et  passionné.  Sa  Fontaine  de  Bêthesda  éclate  comme  une 
fantaisie  violente  dans  une  école  constamment  fidèle  au  style  reposé. 
Les  malades  qui  se  précipitent  vers  les  eaux  salutaires,  l'ange  vêtu 
de  clarté  surnaturelle  et  son  vol  plongeant,  la  lumière  éclatante  et 
blême  laissent  une  impression  d'étrangeté  fort  savoureuse.  Avec  son 
frère  Niels,  M.  J.  Skovgaard  est  tout  particulièrement  doué  comme 
décorateur.  Il  faudrait  d'ailleurs  une  étude  à  part  pour  apprécier  les 
œuvres  de  céramique  groupées  dans  une  salle  que  l'on  trouve  trop 
étroite,  par  M.  K.  Madsen,  le  très  intelligent  directeur  de  la  Revue 
artistique  de  Copenhague.  Il  y  a  là  toute  une  floraison  d'art  jeune  et 
amusant,  où  la  figure  humaine,  le  régne  animal  et  végétal  sont 
curieusement  interprétés  par  MM.  Skovgaard,  Bindesbôhl,  Philipsen, 
M"0  Hansen.  On  s'y  passionne  pour  les  procédés  techniques;  on  s'ins- 
pire sans  pastiche  des  Grecs  et  des  Japonais  ;  on  cherche  et  l'on 
trouve  avec  une  naïveté  savante  de  jolis  caprices  de  forme  et  de 
couleur.  Et  dans  la  pauvreté  de  la  grande  sculpture,  où  l'on  ne 
pourrait  signaler  qu'un  assez  beau  groupe  de  M.  Sinding,  cette  plas- 
tique polychrome  et  décorative  apparaît  seule  bien  vivante.  Quelle 
suavité  d'expression  et  de  coloris  dans  un  Relief  en  terre  cuite 
recouverte  de  vernis  flambifère  où  M.  N.  Skovgaard  a  figuré  une 
vieille  légende  Scandinave,  la  fiancée  consolant  le  héros  dans  sa 
tombe  ! 


400  GAZETTE  DES  BEAUX-ARTS. 

Enfin,  tout  à  fait  à  l'écart  de  la  jeune  école,  se  tient  un  artiste  fort 
admiré  ici,  et  j'en  vois  les  raisons,  mais  dont  la  peinture,  à  bien  des 
égards,  reste  pour  moi  un  sphinx.  M.  Zalirtmann  est  un  peintre 
d'histoire  qui  ne  ressemble  à  personne.  Il  raconte  d'une  façon  très 
significative,  avec  le  ragoût  du  paradoxe,  des  choses  qui  ne  sont 
point  banales,  par  exemple  les  épreuves  d'une  héroïne  chère  à  tout 
lettré  danois  et  dont  les  Mémoires  sont  classiques,  Léonora  Christina, 
cette  fille  de  Christian  IV,  jetée  dans  un  cachot  par  la  jalousie  d'une 
reine,  brutalement  bafouée  par  des  servantes,  et  qui  garda  jusqu'au 
bout  avec  sa  résignation  chrétienne  la  fierté  d'une  princesse  royale. 
Il  est  certain  que  M.  Zahrtmann  a  su  donner  un  caractère  intense  à 
cette  figure.  Avec  ses  grands  traits  masculins,  son  air  de  bonté 
massive  et  d'imperturbable  dignité  Léonora  est  évoquée  en  chair  et 
en  esprit,  telle  qu'elle  fut.  On  sent  que  l'artiste  a  revécu  sa  vie  jour 
par  jour  et  qu'il  a  aimé  son  modèle  d'une  passion  intellectuelle. 
Aussi  dans  ses  dessins,  même  dans  ses  tableaux,  quand  ils  restent 
presque  monochromes,  l'expression  morale  est  toujours  convain- 
cante; seulement,  dès  qu'il  colore,  l'aigreur  et  le  désaccord  des  tons 
sont  tels  que  l'œil  déconcerté  renonce  à  comprendre. 

Quand  on  passe  dans  les  salles  suédoises,  on  se  croit  reporté  à 
dix  ans  en  arrière.  Des  manières  de  faire  et  de  dire  qui  ont  déjà 
vieilli,  de  grandes  toiles  d'effet  mal  concentré;  peu  d'accent  per- 
sonnel et  national. 

En  somme,  je  ne  vois  ici  qu'une  oeuvre  supérieure,  mais  c'est 
le  meilleur  portrait  de  toute  l'exposition  :  une  jeune  femme  qui 
s'arrête  de  coudre,  les  mains  sur  les  genoux,  regarde  et  rêve.  Nous 
l'avons  vue  à  Paris  en  86  et  je  doute  qu'on  puisse  oublier  cette  douce 
figure  au  regard  jeune,  limpide  et  profond  :  comme  expression  c'est 
de  toute  beauté,  comme  exécution,  très  simple  et  très  loyal.  Cette 
œuvre  fait  le  plus  grand  honneur  à  M.  R.  Bergh.  Dans  un  petit 
pastel  intitulé,  Malin,  cet  excellent  peintre  a  mis  plus  de  coquet- 
terie, des  jeux  de  lumière  plus  amusants,  peut-être  une  moins  frap- 
pante sincérité.  Très  assimilateurs  les  artistes  suédois  se  laissent 
facilement  prendre  aux  petites  habiletés  qui  sont  monnaie  courante 
à  Paris;  ils  devraient  avoir  le  courage  de  rester  eux-mêmes. 

On  respire  un  air  plus  réconfortant  dans  la  section  norvégienne. 
Tout  y  est  franc  et  sain,  d'une  fraicheur  d'impression  qui  agit  sur  les 
nerfscommeuntonique.  Moins  intime  etmoinssavanteque  l'artdanois, 
cette  jeune  Ecole,  fort  allégée  de  traditions,  entreprenante  et  robuste, 
part  bravement  à  la  conquête  du  monde  extérieur.  Ils  savent  mettre 
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l'unité  d'harmonie  sur  de  vastes  surfaces,  ils  abordenl  le  plein-air 

hardiment  sans  supercheries  et  peignent  à  ciel  ouvert  en  gens  qui 
n'ont  pas  froid  aux  yeux  ni  aux  doigts.  Cette  rudesse  un  peu  fruste, 
cette  espèce  de  brusquerie  cordiale  s'accorde  bien  avec  le  caractère 
du  pays  et  des  habitants;  c'est  un  art  sanguin  et  fortement  musclé. 


M.     WERENSliiOLD. 


UN     BNTKRnBMEKT     DE     l'A  Y  SAN,    1*. 

(Fragment  du  tableau,  d'après  un  dessin  original  de  Tarliste.) 


D'ailleurs,  sous  des  apparences  de  brutalité,  dans  cette  manière 
immédiate  et  soudaine  de  voir  les  choses  et  de  les  rendre,  on  découvre 
aisément  une  grande  finesse  de  sensation,  chez  les  paysagistes  une 
vraie  tendresse  et  quelque  chose  d'indéfinissable,  quelque  chose  comme 
l'amour  du  silence.  La  nuit  claire  de  Norvège,  dont  Skredsvig  avait 
si  bien  exprimé,  l'an  dernier,  la  douceur  ensorcelante,  c'est  un  mode 
inédit  de  la  lumière  qui  vient  de  trouver  ses  poètes  comme  nos  levers 
de  lune  et  nos  brumes  matinales  ont  eu  les  leurs  :  ce  lac  ombragé  de 
bouleaux  et  fleuri  do  nénuphars  est  un  lieu  d'incantation   où  les 
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amoureux  des  beaux  rêves  et  des  harmonies  reposées  sont  venus 
planter  leurs  tentes.  Même  M.  Pelersen  a  vu  l'ondine  qui  vers  le 
soir  s'appuie  au  tronc  d'un  arbre  et  se  mire.  Pour  symboliser  l'heure 
charmante  il  nous  montre  une  nymphe  Scandinave  finement  modelée 
sous  les  rayons  crépusculaires.  Elle  est  fort  agréable  à  voir  sans 
doute  :  pourtant  l'accord  reste  indécis  entre  la  figure  et  le  paysage, 
et  celui-ci  était  assez  intéressant  par  lui-même  pour  se  passer  de  ce 
commentaire  inattendu.  En  disant  les  choses  plus  simplement, 
M"e  Kielland  obtient  une  impression  plus  pénétrante.  Quelle  pureté 
diaphane  dans  son  paysage,  Après  le  coucher  du  soleil  !  Tomme  la  maison 
blanche  au  grand  toit  rouge  endort  doucement  son  reflet  dans  les  eaux 
que  le  ciel  nocturne  glace  de  rose  et  de  vert  pâles. 

Et  c'est  encore  la  grandeur  calme  qui  nous  retient  devant  la  ma- 
rine de  M.  Hansteen  :  Une  Matinée  pluvieuse  dans  le  Fjord  de  Christiania. 
Grise  est  la  mer  aux  reflets  d'étain,  grises  les  voiles  dégonflées  et 
l'atmosphère  moite  où  flottent  des  poussières  d'eau,  gris  les  fonds 
brouillés  où  s'indiquent  faiblement  quelques  notes  vertes  et  rouges, 
et  sous  l'enveloppe  moelleuse  tous  ces  gris  forment  une  harmonie 
douce  et  large. 

La  franchise  et  la  vigueur  d'observation  qui  caractérisent  l'Ecole 
norvégienne  se  marquent  tout  particulièrement  dans  la  peinture  de 
mœurs.  Exprimer  la  vie,  la  vie  qui  passe  ou  celle  qui  demeure,  avec 
son  relief  exact,  et  sa  coloration  vraie,  sans  recherche  de  style  ou  de 
mystère,  tel  est  l'idéal  très  clair  et  très  réaliste  où  tendent  la 
plupart  des  jeunes  peintres.  Je  ne  parle  pas  de  M.  Heyerdahl  dont  le 
grand  talent  semble  hésiter  entre  des  souvenirs  contradictoires,  per- 
suadé tantôt  par  l'écriture  énergique  des  portraitistes  italiens,  tantôt 
par  le  clair-obscur  hollandais.  Mais,  avec  des  réussites  inégales, 
MM.  Jorgensen,  Krohg,  Wentzel  sont  de  véridiques  interprètes  de 
la  vie  moderne.  Si  le  premier  a  la  main  un  peu  lourde,  il  n'en  dit  pas 
moins  sobrement  et  fortement  l'intérieur  de  l'ouvrier  sans  travail. 
l'homme  et  son  regard  fixe,  la  femme  aux  traits  fatigués,  l'insouciance 
des  enfants,  le  jour  qui  se  pose  tristement  sur  des  étoffes  et  des  sur- 
faces ternes.  Le  Matin  de  M.  Wentzel  qui  groupe  de  braves  gens 
autour  de  la  table  à  thé  à  l'heure  où  le  jour  bleuâtre  lutte  avec  la 
chaude  lumière  de  la  lampe,  est,  pour  la  hardiesse  et  la  douceur 
des  contrastes,  pour  la  saveur  des  colorations,  non  moins  que  pour 
la  bonhomie  d'expression,  une  toile  des  plus  réjouissantes.  Dans 
une  œuvre  plus  récente  et  d'exécution  plus  fondue  :  La  Fric  de  la 
confirmation,  il  se   montre  aussi  savant  physionomiste  sans  qu'on 
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iv  i  couve  la  m  ('m  c  yei-ileur  «le  Tact  h  iv,  ni  la  même  gaieté  d'impression. 

M.  Krohg,  lui,  n'est  pas  un  silencieux,  mais  un  tempérament  toul 
en  dehors  épris  de  force  et  d'action.  Il  connaît  la  mer  et  les  marins, 
la  lutte  de  l'homme  et  du  flot.  Ses  coins  de  bateaux  hardiment 
découpés,  avec  le  barreur  qui  s'enlève  en  force  sur  la  mer  ou  sur  le 
ciel,  bien  lancés  dans  leur  mouvement,  font  deviner  la  vague,  le  roulis 
et  le  tangage  presque  sans  les  montrer.  Très  original  d'effet,  et  large- 
ment brossé  ce  matelot  si  ici  au  l  à  mi-corps  de  l'entrepont  pour  observer 
le  temps  qui  fraîchit.  Le  coloris  souvent  rèche  s'assouplit  à  l'occasion 
pour  peindre  une  petite  pêcheuse  charmante  sous  une  fraîche  lumière 
de  printemps.  Ce  violent  a  de  jolies  tendresses  de  pinceau. 

A  ne  juger  que  la  peinture  on  risquerait  fort  de  méconnaîtra 
l'imagination  la  plus  créatrice,  le  plus  fidèle  et  le  plus  poétique  inter- 
prète de  la  nature  et  de  la  vie  norvégienne.  M.  Erik  Werenskiold. 
Peintre  sage  et  -timide,  il  n'apporte  rien  de  nouveau.  Ce  n'est  pas 
qu'abstraction  faite  d'un  coloris  sans  vibration,  son  Enterrement  de 
paysan  ne  reste  la  plus  forte  étude  des  types  populaires,  la  compo- 
sition la  plus  expressive  et  la  plus  simplement  touchante,  mais  il 
n'est  vraiment  lui-même  que  le  crayon  à  la  main.  Illustrateur  des 
contes  populaire  du  Nord  ',  Werenskiold  nous  fait  croire  tout  ce  qu'il 
veut.  On  dirait  qu'il  a  retrouvé  l'àrne  naïve  des  anciens  temps  pour 
évoquer  les  figures  créées  par  d'enfantines  imaginations,  pour  donner 
une  forme  vraisemblable  à  l'impossible  et  à  l'invisible.  Etres  char- 
mants ou  terribles,  il  les  a  vus  passer  sur  la  lande  et  sur  la  bruyère  ;  il 
pénètre  si  bien  l'un  par  l'autre,  le  monde  réel  et  la  chimère,  que  nous 
sommes  attirés  dans  le  cercle  magique  où  vivaient  les  monstrueux 
Troldet  et  les  adorables  princesses.  Imaginaires  ou  vrais,  le  pays 
explique  les  êtres,  et  d'abord  avec  lui  nous  nous  sentons  au  cœur  de 
la  Norvège.  Intérieur  de  paysans,  raccourcis  de  nature,  tout  le  cadre 
de  l'action  est  puissamment  résumé  sous  ses  aspects  caractéristiques. 
Maître  de  la  lumière  avec  le  blanc  et  le  noir  et  sachant  lui  faire  dire 
tous  ses  secrets,  il  enveloppe  les  choses  de  l'atmosphère  de  rêve  où  le 
surnaturel  éclôt  de  lui-même.  Cette  ferme  close,  isolée,  d'aspect 
revèche,  nous  devinons  qu'il  s'y  passera  d'étranges  aventures;  cette 
colline  au-dessus  du  fjord  où  les  trois  filles  du  roi  viennent  s'asseoir 
et  rêver,  c'est  bien  la  Norvège  encore,  mais  c'est  aussi  le  pays  de 
féerie.  Fantastique  et  familier,   il   exprime  tout  de  la  légende,   sa 

I.  Contes  d'Andersen,  Contes  de  Chr.  Asbjôrnsen  et  Jorgen  Moë,  publiés  par  lu 
librairie  Gyldcndalsk,  à  Christiania. 
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bonhomie  comique  et  ses  terreurs  superstitieuses,  le  rire  de  l'enfance, 
la  grâce  virginale,  la  drôlerie  des  gnomes  malins,  la  bestialité  du 
géant  aux  trois  têtes  qui  flaire  le  sang  de  chrétien,  l'allure  délibérée 
des  animaux  qui  s'en  vont  au  bois  et  veulent  vivre  pour  eux-mêmes, 
et  ces  petits  dessins  lumineux  et  fièrement  crayonnés  sont,  à  n'en 
pas  douter,  d'un  grand  artiste. 

Il  faut  finir  et  je  dois  négliger  plus  d'une  œuvre  qui  aurait  son 
intérêt.  Mais  je  ne  puis  oublier  deux  toiles  signées  d'un  tout  jeune 
artiste,  M.  Eylof  Soot,  toutes  deux  vibrantes  de  lumière,  embaumées 
de  parfums  rustiques  ;  dignes  de  Werenskiold  pour  la  beauté  des 
figures  et  du  paysage,  avec  le  charme  du  coloris  en  plus. 

On  ne  quitte  pas  sans  regret  cette  belle  et  instructive  Exposition. 
Sans  parler  des  sympathies  qui  vont  d'un  pays  à  l'autre,  et  qui  assu- 
rent à  tout  Français  un  accueil  inoubliable  chez  nos  amis  du  Nord, 
on  trouve  ici  dans  les  choses  d'art  une  telle  conformité  de  recherches 
et  de  passion,  mais  en  même  temps  une  si  forte  indépendance  de 
volonté,  qu'on  a  le  double  plaisir  de  retrouver  des  compatriotes  et 
d'admirer  un  original  sentiment  de  la  nature  et  de  la  vie. 

MAURICE    HAMEL. 


LA     VIERGE    DE    LOUDUN 


"7^  os  églises  —  le  fait  est  malheureu- 
sement trop  vrai  —  ne  possèdent 
qu'un  bien  petit  nombre  de  tableaux 
remarquables.  11  semble  donc  que 
tous  ceux  placés  clans  cette  catégo- 
rie devraient  être  depuis  longtemps 
classés  et  connus,  sinon  décrits  et 
publiés.  Les  sociétés  locales,  qui 
généralement  sont  loin  de  l'aire 
beaucoup  de  bruit,  eussent  trouvé 
là,  pour  ainsi  dire  sans  se  donner 
de  peine,  une  excellent  occasion  d'attirer  l'attention  sur  leurs  tra- 
vaux. Mais  on  n'a  rien  vu  ou  rien  voulu  voir  et  c'est  ce  qui  explique 
comment  certaines  découvertes  peuvent  encore  avoir  lieu. 

Du  reste,  il  ne  faut  pas  se  plaindre  que  les  choses  se  soient  passées 
de  la  sorte,  car  si  la  réputation  du  Saint  Sébastien  d'Aigueperse,  par 
exemple,  eût  été  établie  un  demi-siècle  plus  tôt,  très  probablement 
pour  admirer  l'un  des  chefs-d'œuvre  de  Mantegna,  nous  serions  à 
cette  heure  obligés  de  faire  un  voj^age  plus  long  et  plus  difficile  que 
celui  de  l'Auvergne.  De  même,  en  dépit  de  la  vénération  des  fidèles 
qui,  à  certains  jours,  de  toute  la  contrée,  viennent  implorer  Notre- 
Dame-de-Recouvrance,  la  Vierge  de  Loudun  ne  se  fût  peut-être  pas 
trouvée  indéfiniment  protégée.  Ce  que  le  xve  siècle  avait  fait  pouvait 
se  renouveler,  car  nous  ne  sommes  pas  en  présence  de  l'image  pri- 
mitive, mais  bien  d'un  tableau  qui,  suivant  la  tradition,  aurait  été 
donné  par  le  roi  René. 
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L'excellence  de  l'œuvre,  il  faut  l'avouer,  ne  dément  pas  pareille 
origine.  Penchées  l'une  vers  l'autre,  la  tète  de  la  Vierge  et  celle  de 
son  fils  sont  d'une  exquise  suavité.  On  ne  peut  à  la  fois  trouver  rien 
de  plus  charmant  ni  de  plus  élevé.  Le  peintre,  avec  un  talent  remar- 
quable, a  su  rendre  le  sentiment  de  vénération  profonde  qui  se  mêlait 
des  deux  parts  à  la  plus  tendre  affection.  Et  la  recherche  de  cette 
double  expression  n'a  nullement  nui  à  ses  qualités  de  dessinateur  et 
de  coloriste.  Le  corps  de  l'enfant,  en  particulier,  à  demi  enveloppé 
dans  une  gaze  légère,  est  admirable  de  tout  point.  Riei*  n'y  rappelle 
la  sécheresse  du  moyen  âge.  La  nature,  habilement  interprétée,  s'est 
tenue  à  égale  distance  de  toute  exagération. 

Chez  la  mère  aussi  bien  que  chez  le  fils,  les  chairs  sont  d'un  ton 
uniformément  blanc  que  relève  seulement  à  la  partie  inférieure  de 
la  figure  une  légère  application  de  rose.  Et  cette  pâleur  voulue  s'har- 
monise admirablement  avec  le  blond  doré  des  chevelures.  Assurément, 
l'artiste  a  vécu  dans  le  Nord  et  nous  nous  demandons  si  Loudun,  par 
hasard,  ne  posséderait  pas  une  œuvre  de  ce  Coppin  Delf  qui,  en  1459, 
fut  seul  jugé  digne  de  répondre  à  certain  désir  exprimé  par  René  '.  Il 
travaillait  encore,  un  document  en  fait  foi2,  dix-huit  ans  plus  tard 
pour  le  roi  de  Sicile  et  c'est  précisément  la  date  que  l'on  peut  assigner 
à  notre  tableau.  L'idée  de  substituer  une  nouvelle  image  à  l'ancienne 
n'a  pu  venir,  en  effet,  qu'à  la  suite  de  la  reconstruction  de  la  chapelle 
et  cette  opération  était  à  peine  achevée  en  1476,  puisque  nous  voyons 
les  Carmes  obtenir  alors  confirmation  de  l'acte  par  lequel  ils  avaient 
été  autorisés  à  empiéter  sur  la  rue  pour  ajouter  à  leur  église  une 
sorte  de  bas-côté  destiné  à  recevoir  en  plus  grand  nombre  les  pèle- 
rins de  Notre-Dame-de-Recouvrance  3. 

Au  besoin,  l'on  pourrait  encore  faire  valoir  un  autre  argument. 
La  Vierge  de  Loudun  qui  est  sur  panneau  formé  de  trois  ais,  aujour- 
d'hui légèrement  disjoints,  a  été  exécutée  suivant  les  procédés  alors 
nouveaux  de  la  peinture  à  l'huile.  Or,  tout  le  monde  sait  combien  le 
roi  René- attachait  d'importance  à  cette  découverte.  Dans  un  compte 
de  1472,  relatif  à  des  peintures  qui  devaient  orner  son  tombeau,  nous 

1.  «  Au  v°  (article),  qui  est  pour  le  tableau  de  la  généalogie  d'Anjou,  que 
n'avez  peu  trouver  persone  en  la  ville  qui  sccust  approucher  de  le  faire  comme 
celui  que  avez  en  la  Chambre,  envoyez  quérir  Coppin,  qui  est  a  Saint-Florent, 
pour  savoir  s'il  le  pourra  faire,  et  en  faicles  marché  avecques  luy.  »  Lettre  de  René. 

2.  Lecoy  de  la  Marche,  Comptes  et  mémoriaux  du  roi  René,  1873,  p.  171. 

3.  Id.,  p.  102.  Depuis  la  Révolution,  l'église  des  Cannes  porle  le  nom  de  Sainl- 
Piérre-du-Marlray,  en  souvenir  d'un  pieux  sanctuaire  remontant  aux  premiers 
siècles,  qui  exislait  autrefois  dans  le  voisinage. 
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relevons  le  passage  suivant  :  «  Et  est  à  entendre  que  Ledil  Coppin  fera 
lesdites  choses  à  huille  selon  le  devis  d'iceluy  seigneur  '.  » 


I.AVIEUGIi    ET    L'iîKFAKT    JKSUS,     l'KINTUHE     DU     \v  e     5IRCI.K. 

(Kglise  de  Saint-Pierre  du  Hartr&y,  "  Louclun.) 

Certains  détails  de  costume  sont  à  signaler.  La  Vierge,  au-dessus 
d'une  robe  noire  bordée  d'un  double  filet  d'or,  porte  un  superbe 
manteau  rouge  où  l'or  également  brille  au  pourtour  en  ornements 

t.  Comptes  et  Mémoriaux,  p.  61. 
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d'une  grande  délicatesse.  Ce  dernier  est  maintenu  par  un  nœud 
d'orfèvrerie,  dont  une  grosse  améthyste  occupe  le  centre.  Deux  autres 
pierres  du  même  genre  pendent  en  avant  enfilées  dans  des  cordonnets 
et  tout  porte  à  croire  que  l'artiste  avait  une  prédilection  pour  la  cou- 
leur violette,  car  il  a  teinté  de  la  sorte  le  voile  si  capricieusement 
jeté  sur  la  tète  de  Marie. 

Enfin,  disons  en  terminant  que  le  panneau,  dont  la  hauteur 
mesure  1"\08  et  la  largeur  0m,78,  présente  un  magnifique  fond  vert 
olive,  très  habilement  choisi  pour  faire  valoir  le  rougfi  du  manteau. 
Quant  au  cartouche  noir  sur  gris  qui  se  détache  à  la  base,  il  porte  en 
lettres  d'or  ces  mots,  d'ailleurs  peu  importants  : 

SVMMI  VIRGO  PARENS  INVIOLATA  DEI. 

LÉON    PALUSTRE. 


LES  RELATIONS  DU  DUC  JEAN  DE  BERRT 


AVEC     LART     ITALIEN 


e  duc  Jean  de  Berry  est  la  grande  personna- 
lité artistique  du  moyen  âge.  Dans  la  famille 
des  Valois,  où  la  magnificence  était  tradi- 
tionnelle et  où  les  ducs  d'Anjou,  de  Bour- 
gogne, et  plus  tard  le  duc  d'Orléans,  imitaient 
l'exemple  du  roi  Charles  V,  ce  grand  bâtis- 
seur, Jean  de  Berry  apparaît  comme  un  ama- 
teur dont  l'art  est  la  passion  dominante  et  qui  regrette  le  temps 
qu'il  lui  dérobe  pour  le  consacrer  à  la  politique.  La  majeure  partie 
de  son  existence  se  passe  au  milieu  de  familiers  auxquels  leur  talent 
a  servi  de  recommandation,  et  parmi  lesquels  on  compte  des  ima- 
giers, des  tapissiers  et  des  orfèvres  flamands  ou  venus  du  nord  de 
la  France,  des  peintres  allemands,  un  céramiste  espagnol,  mêlés  à 
des  architectes,  à  des  sculpteurs  et  à  des  peintres  français.  Tous  tra- 
vaillaient sous  la  direction  du  prince  auquel  n'échappait  aucun, 
détail  artistique.  Ses  inventaires  trahissent  à  chaque  instant  le  goût. 
anticipé  de  curiosité  qui  le  poussait  à  recueillir  ce  que  les  pays 
étrangers  pouvaient  produire  de  plus  rare  pour  le  placer  auprès  des 
chefs-d'œuvre  de  notre  École.  Une  partie  importante  de  son  orfè- 
vrerie venait  d'Avignon,  de  Rome  ou  de  Constantinople;  les  manus- 
crits de  sa  librairie  étaient  d'ouvrage  de  Lombardie.  d'ouvrage  ro- 
main ou  de  Bologne;  ses  broderies  de  Florence  ou  d'Angleterre, 
plus  rarement  de  Paris  ;  ses  étoffés  de  Venise,  de  Chypre  ou  d'Orient; 
et  parmi  ses  objets  curieux,  on  en  trouvait  qui  avaient  été  fabriques  à 
Damas  ainsi  que  des  peintures  et  des  pièces  de  marqueterie  d'origine 
italienne.  Nous  avons  rencontré  dans  un  manuscrit  du  commence- 
xxxvm.  —  2e  pé  m  ode.  52 
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ment  du  xv°  siècle,  un  renseignement  qui  donne  une  preuve  nouvelle 
de  l'intérêt  que  prenait  le  duc  de  Berry  aux  productions  de  l'art 
étranger. 

Le  roi  Charles  VI  s'était  attaché  comme  secrétaire  un  frère  lai, 
Pierre  le  Fruitier,  plus  connu  sous  le  nom  de  Salmon,  auquel  la  mala- 
die du  monarque  permit  de  jouer  un  rôle  équivoque  et  assez  difficile 
à  apprécier.  Il  fut  d'ailleurs  chargé  de  plusieurs  missions  auprès  du 
roi  d'Angleterre,  gendre  de  Charles  VI.  Il  prétendit  ensuite  qu'il  avait 
reçu  dans  l'église  de  Notre-Dame  de  Halle,  une  révélation  d'un  moine 
blanc  mystérieux  sur  la  maladie  du  roi  dont  il  devait  trouver  la 
guérison  à  Rome,  et  il  obtint  de  Charles  VI  des  lettres  de  recomman- 
dation pour  Pierre  de  Luna  et  pour  le  maréchal  de  France  Boucicaut, 
gouverneur  de  Gênes.  Les  circonstances  politiques,  le  siège  de  Rome 
par  Ladislas,  l'obligèrent  à  séjourner  en  Toscane  et  il  adressa  de  ce 
pays  au  duc  de  Berry,  une  lettre  dans  laquelle  il  est  question  d'un 
artiste  italien  : 

«  Janvier  1408.  Et  d'autre  part,  mon  très  redoubté  seigneur  plaise 
vous  scavoir  que  en  icelle  ville  de  Scienne  a  un  ouvrier  de  musayque 
et  avec  ce  fait  ymaiges  de  merqueterie  tant  belles  et  bien  vestues  de 
diverses  couleurs  de  boys  que  onques  homme  ne  fu  veu  mieulx  ouvrant 
que  lui  de  celle  science  ;  et  pour  ce,  mon  très  redoubté  seigneur  que 
je  say  que  vous  desirez  veoir  et  avoir  choses  propres  et  plaisans  et 
ouvriers  souverains  et  parfais  en  leur  art  et  science  jai  offert  a  icel- 
luiouvrier  bailler  ijc francs  et  le  monter  et  faire  conduire  âmes  despens 
devers  vous  mais  je  n'ay  peu  chevir  de  lui  qu'il  me  vueille  riens  accor- 
der qu'il  ne  soit  avant  la  saint  Jehan  passée.  Si  vous  supplie,  très 
puissant  prince  et  mon  très  redoubté  seigneur,  que  après  ce  qu'il 
vous  aura  pieu  veoir  le  contenu  en  ceste  cedule,  il  vous  plaise  moy 
mander  et  commander  vostre  bon  plaisir,  comme  à  votre  très  humble 
serviteur  qui  de  cuer,  de  corps,  de  voulonté  et  de  pensée  l'accomplira 
de  son  povoir;  et  en  attendant  vostre  response  sur  ce,  je  demouray 
à  Jennes;  et  au  cas,  mon  très  redoubté  seigneur  que  votre  plaisir 
serait  que  je  feisse  aler  ces  deux  hommes  '  par  devers  vous  qu'il  vous 
plaise  mander  à  Jennes,  à  Jehansac  ou  autre  là  où  votre  bon  plaisir 
sera,  que  se  j'ay  affaire  d'argent  pour  cette  cause  qu'ilz  m'en  facent 
délivrer  ce  que  besoing  sera,  et  je  vous  promets  de  vous  en  rendre 
bon  compte.  Mon  très  redoubté  seigneur  des  nouvelles  et  de  lestât 

1.  11  proposait  également  d'envoyer  un  homme  qui  pourrait  guérir  le  Roy. 
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de  court  de  Romrae,  je  me  déporte  de  vous  escrire  pour  ce  que  le  car- 
dinal de  Thury  et  le  gouverneur  de  Jennos  vous  en  escrivent  par 
Hugnenin  vostre  chevaucheur,  plus  certainement  que  je  ne  sauroie 

faire 

y  Escripl  à  Portevendre.  » 

Peu  de  temps  après,  Salmon  recevait  à  Gènes  la  réponse  suivante 
qu'il  a  transcrite  : 

«  De  par  le  duc  de  Berry  et  d'Auvergne,  conte  de  Poitou, 
d'Estampes,  de  Bretagne  et  d'Auvergne. 

«  Salmon  nous  avons  receu  vos  lettres  faisans  mencion  que  vous 
aves  parlé  à  un  homme  à  Jeunes  lequel  se  congnoist  très  bien,  à 
vostre  advis,  en  la  maladie  de  monseigneur  le  Roy;  et  avez  grant 
espérance  parce  qu'il  vous  a  dit,  qu'il  guériroit  mondit  seigneur. 
Pleust  à  Dieu  que  ainsy  fust.  Et  avecques  ce  avez  trouvé  un  ouvrier 
très  solemnel  de  musayque  et  de  faire  ymaiges  de  merqueterie, 
auquel,  pour  ceque  vous  savez  que  nous  prenons  plaisir  en  choses 
estranges,  vous  traicteriez  voulentiers  qu'il  venist  devers  nous,  et 
pour  ce  nous  escrivez  que  au  cas  que  nous  vouldrions  que  lesdiz  deux 
hommes  venissent  par  deçà,  nous  écrivissions  à  Jehansac  ou  autre 
par  delà,  qu'ils  vous  délivrassent  de  l'argent  tant  qu'il  vous  seroit 
nécessité  pour  cesle  cause.  Sachiez  que  ledit  Jehansac,  ne  aucun 
aultre  qui  soit  par  delà  n'a  de  nous  aucun  argent,  ne  n'ont  telz  mar- 
chans  point  accoustumé  de  délivrer  pour  nous  aucun  argent,  fors  de 
leurs  marchandises  quand  nous  en  voulons  avoir,  et  pour  ce  ne  nous 
samble  pas  chose  bien  convenable  escrire  sur  ce  audit  Jehansac  ne  à 
autre.  Toutefoiz,  pour  cent  frans  et  leur  en  finissiez,  nous  ferons 
tant  que  vous  en  serez  dédommagiez  à  vostre  retour,  se  en  faites  par 
la  meilleure  manière  que  vous  pourrez. 

«  Escripl  à  Paris  le  premier  jour  d'avril  (1-408).  » 

«.  Ainsy  signé  de  la  main  de  mondit  seigneur  :  Jehan;  et  du 
secrétaire.  M.  Erart. 

«  Et  incontinent  ces  lettres  veues  je  me  partis  de  Jeunes  pour 
aller  à  Paris.  » 

Nous  empruntons  le  texte  de  ces  deux  lettres  à  l'ouvrage  intitulé  : 
«  Les  Demandes  faites  par  le  roi  Charles  VI  touchant  son  état  et  le 
gouvernement  de  sa  personne  avec  les  réponses  de  son  secrétaire  et 
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familier  Pierre  Salraon  »  dont  deux  exemplaires  manuscrits  sont 
conservés  à  la  Bibliothèque  nationale.  Le  style  de  Salmon  est  un 
modèle  de  vanité  prétentieuse  servie  par  une  activité  sans  cesse  en 
éveil  et  par  un  besoin  de  se  produire  qui  le  conduisit  après  avoir 
lassé  tous  les  princes  par  ses  harangues  interminables,  à  se  jeter 
dans  le  parti  du  duc  de  Bourgogne.  Salmon  ne  dit  pas  si  avant  son 
départ  de  Gènes,  il  avait  conclu  l'engagement  définitif  du  marqueteur 
siennois,  au  service  du  duc  de  Berry.  Il  est  présumable  qu'il  n'avait 
pas  laissé  échapper  cette  occasion  de  faire  sa  cour  au  prince.  S'il  ne 
l'avait  pas  fait,  il  lui  aurait  été  facile  de  reprendre  la  négociation, 
lorsqu'il  revint  en  Italie,  au  mois  d'octobre  de  la  même  année,  pour 
aller  à  Pise  trouver  le  pape  et  obtenir  de  lui  l'autorisation  d'envoyer 
.en  France  l'homme  qui  devait  guérir  le  Roi. 

Parmi  les  «  intarsiatori  »  de  la  ville  de  Sienne,  où  la  marqueterie 
était  florissante  depuis  le  commencement  du  xivc  siècle,  l'artiste  qui 
semble  le  mieux  en  mesure  de  répondre  aux  éloges  de  Salmon,  est 
Domenico  de  Nicolo.  Sa  réputation  était  assez  assurée  dès  1394  et 
.1396,  pour  que  le  conseil  le  chargeât  d'estimer  une  partie  des  travaux 
de  sculpture  des  stalles  du  dôme  faits  par  Giacomo  del  Tonghio  et 
par  Mariano  d'Angelo  Romanelli  '.  D'après  M.  Labarte,  Domenico 
aurait  été  chargé  eu  1406  de  continuer  l'œuvre  de  ces  stalles  2.  Les 
archives  de  Sienne  perdent  la  trace  de  Domenico  pendant  quelques 
années,  ce  qui  tendrait  à  confirmer  son  voyage  en  France.  Il  apparaît 
de  nouveau  en  1414  et  trouvant  probablement  tous  les  travaux  confiés 
à  d'autres  artistes,  il  contracta  un  engagement  avec  la  fabrique  du 
dôme  d'Orvieto.  Il  n'y  resta  pas  longtemps  car  le  conseil  de  la  ville  de 
Sienne  le  rappela  pour  lui  donner  l'entreprise  des  sièges  de  la  chapelle 
du  palais  public,  travail  pour  lequel  Antonio,  Simone  d'Antonio,  et 
Paolo  Martini,  les  précédents  marqueteurs,  se  montraient  insuffi- 
sants. Les  stalles  du  palais  de  Sienne,  terminées  en  1428,  sont 
exécutées  avec  une  merveilleuse  habileté  et  montrent  en  Domenico 
l'un  des  plus  grand  maîtres  de  la  tarsia.  Chacun  des  dossiers  est 
revêtu  d'une  figure  de  prophète  ou  d'apôtre  portant  les  versets  du 
credo.  On  peut  se  demander  si  la  disposition  de  ces  figures  ne  serait 
pas  un  souvenir  de  son  séjour  auprès  du  duc  de  Berry  qui  faisait 
reproduire  les  articles  du  symbole  de  Nicée  sur  les  vitraux  de  ses 
chapelles,  dans  les  pages  de  ses  manuscrits  et  sur  ses  tapisseries. 

1    V.  Milanesi,  Documenti  per  la  storia  dell'  arti  senese. 
->.  Labarte,  le  Trésor  du  dôme  de  Sienne. 
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Pendant  la  durée  de  ses  ira  vaux  Domenico  obtint  de  la  ville  de  Sienne 

l'autorisation  d'ouvrir  une  école  dans  laquelle  il  devait  initier  plu- 
sieurs jeunes  gens  à  la  pratique  de  la  tarsia.  Il  exposait  dans  sa  sup- 
plique qu'il  avait  exercé  son  art  tantà  Sienne  que  dans  d'autres  pays, 

mais  ce  terme  général  peut  s'appliquer  aussi  bien  à  des  villes  ita- 
liennes qu'à  des  contrées  étrangères. 

Si  l'on  ne  peut  établir  formellement  que  Domenico  di  Nicolo  soit 
entré  au  service  de  Jean  de  Berry,  on  relève  dans  les  inventaires  de 
ce  prince  la  mention  de  tableaux  de  bois  à  images  faits  de  marquete- 
rie ou  de  figures  faites  en  point  de  marqueterie.  Un  grand  tableau 
représentant  la  passion  de  Notre-Seigneur  était  fait  de  points  de  mar- 
queterie et  garni  d'argent;  trois  autres  tableaux  étaient  à  «  ymaiges 
de  marqueterie  de  bien  ancienne  fanon  ».  L'inventaire  mentionne 
également  des  tabliers  d'échiquier,  les  uns  enrichis  de  porphyre 
de  Rome  et  de  pierres  dures,  les  autres  de  bois  de  cyprès  orné  de 
marqueterie  aux  armes  et  à  la  devise  du  duc.  Tout  le  monde  a  vu  au 
Louvre,  le  grand  poliptyque  donné  par  Jean  de  Berry  à  l'abbaye  de 
Poissy,  dont  les  trois  compartiments  sont  occupés  par  une  série  de 
bas-reliefs  en  ivoire  retraçant  la  passion,  la  vie  de  saint  Jean  l'Evan- 
géliste  et  celle  de  saint  Jean-Baptiste.  Le  duc  de  Berry  et  sa  femme 
sont  représentés  au  bas  de  ce  monument,  qui  rappelle  par  sa  disposi- 
tion et  par  son  style  un  autre  retable  conservé  dans  la  sacristie  de  la 
Chartreuse  de  Pavie  et  attribué  à  fra  Bernardi  dell'  Uberriaco  de 
Florence.  Il  est  difficilement  admissible  que  toutes  ces  œuvres  soient 
arrivées  en  France  par  suite  de  commandes  commerciales,  car  les 
portraits,  les  devises  et  les  armoiries  qu'elles  portaient  avaient  dû 
nécessairement  être  exécutés  sur  place.  Les  chroniqueurs  contempo- 
rains enlèvent,  au  reste,  tous  les  doutes  que  l'on  pourrait  avoir  sur 
la  présence  d'artistes  en  marqueterie  chez  le  duc  de  Berry.  Lors  de 
l'incendie  du  château  de  Bicêtre  par  les  bandes  du  boucher  Legoix, 
toutes  les  richesses  accumulées  par  le  prince  disparurent,  dit  le  Reli- 
gieux de  Saint-Denis  (t.  IV,  p.  520)  :  «  duabus  tamen  parvis  cameris 
exceplis,  que  miro  opère  es  sarracenico  subtiliter  sculpte  erant  » 
L'expression  «  sarracenico  »  doit  se  prendre,  croyons-nous,  dans  le 
sens  d'arabesque  dont  il  est  la  traduction  et  ce  genre  d'ornement 
joue  un  rôle  prédominant  dans  la  composition  des  œuvres  de  la  tarsia. 

Au  nom  de  Domenico  de  Nicolo  on  pourrait  joindre  comme  ayant 
pu  entrer  en  rapport  avec  Salmon,  ceux  du  frate  Guido  di  Giovanni  ' 

I.  Milanesi,  Document i  pev  la  storia  dell'  arti  sen:se. 
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qui  travaillait  à  Sienne  entre  les  années  1391  et  1396,  et  du  frate 
del  Tonghio  délia  Certosa  ',  fils  de  l'habile  artiste  Francesco  del 
Tonghio,  sculpteur  d'une  partie  des  stalles  du  dôme  de  Sienne.  Jaco- 
nirao  del  Tonghio  cité  par  Ghiberti  et  par  Vasari  habitait  Sienne  en 
même  temps  que  Guido  di  Giovanni.  Tous  les  deux  appartenaient  à 
ces  maisons  religieuses  qui  dès  le  xiv8  siècle  se  livraient  principale- 
ment au  travail  de  la  tarsia  à  laquelle  ils  ont  donné  le  nom  de  «  lavora 
alla  certosina  »  et  à  l'enluminure  des  manuscrits  qui  leur  doit  les 
chefs-d'œuvres  des  livres  de  chœur  de  la  libreria  de  Sienne.  Mais 
aucun  de  ces  trois  artistes  ne  semble  avoir  joui  d'une  assez  grande 
réputation  pour  qu'on  puisse  leur  attribuer  les  éloges  dont  Salmon 
gratifie  le  marqueteur  de  Sienne  qu'il  recommande. 

Le  secrétaire  de  Charles  VI  devait  être  lui-même  un  curieux  fort 
en  état  d'apprécier  la  valeur  des  œuvres  artistiques  et  il  nous  en  a 
laissé  un  précieux  témoignage.  Aussitôt  après  son  retour  d'Italie,  il  se 
hâta  de  rédiger  le  récit  de  ses  missions.  L'un  des  deux  exemplaires  de 
cet  ouvrage  qui  existent  à  la  Bibliothèque  nationale,  est  celui  qui  fut 
présenté  en  1409  au  roi  Charles  VI  ;  il  fut  acquis  depuis  à  la  vente  du 
duc  de  La  Vallière2.  C'est  l'une  des  plus  belles  œuvres  que  nous  con- 
naissions de  l'école  des  enlumineurs  du  commencement  du  xve  siècle. 
Parmi  les  principales  miniatures,  qui  ne  sont  pas  toutes  d'égale  va- 
leur, nous  signalerons  celle  du  frontispice  qui  représente  Salmon 
offrant  un  volume  au  roi,  en  présence  du  duc  de  Bourgogne,  dont  le 
portrait  est  traité  avec  une  largeur  étonnante.  Dans  une  autre, 
l'auteur,  agenouillé,  s'entretient  avec  Charles  VI,  couché  sur  un  lit 
à  courtines  dont  l'étoffe  est  à  bandes  d'arabesques  avec  la  devise 
royale  :  «  James  ».  La  figure  du  roi  exprime  la  faiblesse  occasionnée 
par  son  état  maladif.  Le  tableau  le  plus  remarquable  montre  l'inté- 
rieur d'une  des  résidences  du  Roi  à  Paris  et  très  probablement 
l'hôtel  Saint-Paul.  La  vue,  prise  à  vol  d'oiseau,  permet  d'aperce- 
voir à  la  fois  la  rue  où  passent  de  petits  personnages  affairés  et  la 
cour  de  l'hôtel  où  se  tiennent  des  gardes  et  des  massiers.  Au 
dernier  plan,  dans  une  salle  à  voûte  lambrissée,  Charles  VI, 
sur  un  trône  fleurdelisé,  reçoit  de  Salmon  le  livre  qu'il  a  rédigé. 
Près  de  là  se  tiennent  debout  trois  personnages.  Le  premier,  la 
tête  couverte  d'un  bonnet  à  rebords  fourrés  et  vêtu  d'une  longue 
robe  noire  sur  laquelle  se  détachent  des  cygnes  dorés,  ne  saurait 

1.  Ghibcrli,  III,  commentaire;  Vasari,  edil.  Lemonnicr,  t.  XI,  p.  13. 

2.  M.  Crapelet  a  publié,  en  1838,  une  édition  de  cet  ouvrage,  avec  une  repro- 
duction au  Irait  des  miniatures. 
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être  autre  que  le  duc  de  Berry.  ('<•  petit  portrait,  d'une  finesse 
exquise,  rappelle  l'admirable  miniature  du  livre  d'heures  apparte- 
nant à  Mgr  le  duc  d'Aumale,  dans  laquelle  on  voit  le  duc,  la 
tête  couverte  de  la  même  loque  de  fourrure  et  tourné  égaleraenl  de 
profil,  présidant  un  banquet  dans  l'un  de  ses  châteaux  pendant  Le 
mois  de  janvier.  On  peut  affirmer,  quand  on  a  examiné  soigneusement 
ces  deux  manuscrits,  que,  si  les  Heures  de  la  bibliothèque  de  Chan- 
tilly sont  peintes  par  les  frères  de  Limbourg,  ceux-ci  ont  également 
pris  part  à  l'exécution  du  livre  de  Salmon.  On  sait  du  reste  qu'avanl 
d'entrer  au  service  du  duc  de  Berry,  les  frères  de  Limbourg  avaient 
travaillé  pour  divers  amateurs  et  pour  le  duc  de  Bourgogne. 

Nous  terminons  par  un  dernier  témoignage  des  rapports  de  Sal- 
mon avec  le  duc  de  Berry  et  de  son  goût  pour  les  beaux  manuscrits. 
Il  avait  offert  à  l'oncle  de  Charles  VI  un  très  beau  livre  de  la  Cité 
de  Dion  bien  historié  et  enluminé,  qui  après  avoir  été  inscrit  sur 
l'inventaire  du  duc,  lui  fut  rendu  par  les  exécuteurs  testamentaires 
parce  qu'il  prétendit  n'avoir  fait  que  prêter  autrefois  le  volume  à 
Jean  de  Berry  pour  le  voir  et  le  visiter  '. 

A .    DE    CHAMPEAUX. 


1.  Delisle,  Cabinet  des  Manuscrits,  t.  III, 
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aefois,  en  considérant  les  saintes,  dans  le  «  De 
Claris  Mulieribus  »,  on  retrouve  les  types  don- 
nés à  des  femmes  de  l'antiquité.  On  pourrait 
prendre  Sainte  Agathe  (f.  lxiv  v°)  pour  la  sœur 
de  Niobé,  si  elle  ne  tenait  de  sa  main  droite  une 
palme  et  de  sa  main  gauche  les  tenailles,  instru- 
ment de  son  martyre.  Ses  cheveux  retombent 
aussi  en  longues  boucles  sur  ses  épaules  ;  elle  a  seulement  un  peu  plus 
d'embonpoint.  Il  est  vrai  que,  sous  la  main  des  artistes  de  cette  épo- 
que, les  figures  antiques  ressemblaient  souvent  aux  figures  de  saints 
et  de  saintes,  et  on  ne  les  distinguait  la  plupart  du  temps  les  unes 
des  autres  que  par  les  accessoires  et  les  attributs  qui  les  entouraient. 
Dans  la  dernière  série  des  planches  que  renferme  le  livre  de  Fra 
Filippo  Foresti,  c'est-à-dire  dans  celle  qui  se  rapporte  aux  femmes 
appartenant  au  Moyen  Age  et  à  la  Renaissance,  il  y  a  tantôt  des 
portraits  imaginaires,  comme  ceux  que  nous  avons  passés  en  revue 
jusqu'à  présent,  tantôt  de  véritables  portraits.  Parmi  les  premiers, 
nous  signalerons  ceux  de  la  Papesse  Jeanne,  de  Bona  et  de  Proba.  — 
La  Papesse  Jeanne  (f.  cxxxm)  est  assise,  la  mitre  sur  la  tète.  De  longs 
cheveux  flottent  sur  ses  épaules.  Elle  bénit  de  la  main  droite  et  tient 
de  la  main  gauche  un  livre  ouvert.  Son  manteau  est  attaché  sur  sa 
poitrine  par  une  agrafe  représentant  une  tète  de  chérubin.  Il  y  a 
dans  son  regard  quelque  chose  d'indécis,  de  craintif,  d'équivoque; 
on  dirait  que  son  pouvoir  usurpé  la  trouble  et  l'inquiète.  Derrière  sa 

I.  Voy.  Gauitf.  des  Beaux-Arts,  2J  période,  t.  XX.YVIII,  p.  89  et  339. 


tète  est  un  rideau.  De  chaque  coté  on  aper- 
çoit la  campagne.  La  présence  de  la  pré- 
tendue papesse  Jeanne  dans  l'ouvrage  d'un 
religieux  prouve  que  la  tradition  relative 
à  ce  personnage  fictif  n'avait  rien  perdu 
de  sa  force  en  1497.  Peu  auparavant,  du 
reste,  Platina,  en  écrivant  son  Histoire  tir* 
papes  dédiée  à  Sixte  IV,  lui  avait  donné 
place  dans  la  liste  des  souverains  pontifes 
du  ixe  siècle  et  avait  rapporté  comme  au- 
2»  thentique  ce  qui  est  aujourd'hui  tenu  sans 
conteste  comme  une  imposture,  grâce  aux 
arguments  fournis  par  un  protestant,  Da- 
vid Blondel.  —  Berna  (f.  clh  v°),  quoique 
n'ayant  rien  de  problématique  dans  son 
existence,  n'a  pas  la  notoriété  de  la  papesse 
Jeanne.  Vers  la  fin  du  xve  siècle,  elle  était 
réputée  en  Lombardie  pour  ses  exploits 
guerriers,  dont  on  ne  se  souvient  plus,  et 
les  détails  que  Foresti  donne  sur  sa  per- 


&JsL> 
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sonne  sont  d'un  intérêt  médiocre.  Elle  se  montre  ici  avec  un  visage 
un  peu  plein,  énergique  et  légèrement  triste.  Sa  coiffure  compliquée 
présente  un  nœud  au  sommet  de  la  tête  et  le  vent  semble  agiter  ses 
cheveux  longs  et  frisés.  Elle  se  retourne  à  gauche  vers  deux  lévriers 
qu'elle  tient  en  laisse.  La  désinvolture  de  sa  démarche  trahit  des 
habitudes  étrangères  à  la  vie  ordinaire  des  femmes;  chez  elle  la 
force  prime  la  grâce.  —  C'est  au  contraire  la  grâce  qui  domine  chez 
Proba  (f.  cxv  v°),  femme  du  proconsul  Adelphe,  qu'il  ne  faut  pas  con- 
fondre avec  Proba  femme  d'Anicius,  préfet  du  prétoire  '.  Vers  414, 
sous  le  règne  d'Honorius,  elle  composa  des  centons  virgiliens.  Vue  de 
profil  à  droite,  la  tête  à  demi  couverte  d'un  voile  qui  lui  sert  de 
coiffure  et  retombe  sur  l'épaule,  elle  est  assise  dans  son  cabinet 
d'étude,  devant  un  bureau  sur  lequel  est  posé  un  pupitre  soutenant 
un  livre  ouvert  qu'elle  est  en  train  de  lire.  Le  charme  pénétrant  de 
son  visage  doux  et  intelligent  est  en  harmonie  avec  l'élégance  sans 
recherche  de  son  costume  2. 

Il  ne  nous  reste  plus  qu'à  examiner  les  véritables  portraits,  ceux 
dont  l'authenticité  ne  peut  être  mise  en  doute.  Le  soin  tout  parti- 
culier avec  lequel  ces  portraits  sont  traités  en  indique  l'importance 
et  chacun  d'eux  représente  des  personnages  d'une  piquante  origi- 
nalité. Aucune  planche  ne  rappelle  plus,  comme  précédemment,  l'art 
florentin.  C'est  évidemment  à  un  artiste  ou  à  des  artistes  du  nord 
de  l'Italie  que  nous  avons  affaire,  ou  du  moins  ce  sont  des  dessins 
rappelant  l'art  delà  haute  Italie  qui  ont  été  fournis  au  graveur. 

Le  portrait  de  Cassandra  Fidelis  (f.  clxiv  v°),  si  intéressant  qu'il 
soit,  n'est  pas  un  de  ceux  qui  nous  plaisent  le  plus3.  Les  cheveux,  qui 
forment  sur  la  tète  une  haute  et  bizarre  coiffure,  cachent  complète- 
ment le  front  et  sont  presque  ramenés  sur  les  yeux,  à  demi  baissés 
sous  de  lourdes  paupières.  Si  le  texte  ne  se  portait  garant  de  la  res- 
semblance, on  aurait  peine  à  admettre  que  ce  soit  là  Cassandra  Fidelis, 
dont  les  contemporains  vantent  la  beauté  en  même  temps  que  l'élo- 

1.  La  femme  d'Anicius  repose  dans  un  sarcophage  que  renferment  les  grottes 
vaticanes  et  qui  appartient  au  commencement  du  ve  siècle.  Ce  sarcophage  est 
gravé  (pi.  lxxxii,  lxxxiii)  dans  les  Sacrarum  vaticatiœ  basilicœ  cryptarum  monu- 
menta,  de  Philippo  Laurenlio  Dionysio. 

2.  Celte  planche  reparait  dans  l'ouvrage  de  Foresti  comme  portrait  d'Angela 
Nugarola  de  Vérone  (f.  cxlix)  et  comme  portrait  d'Isotta  Nugarola,  née  aussi  à 
Vérone  (f.  eu). 

3.  M.  Lippmann  reconnaît  dans  celte  planche  l'empreinte  de  l'art  vénitien. 
(Julirlmch  der  Koniglich  Preiissisclien  Kunstsammlungen,  t.  V,  A"  livraison,  p.  314.) 
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quence  et  L'érudition  '.  Née  vers  14(55,  elle  mourut  à  plus  de  cent 
ans;  maison  1497,  quand  parut  l'ouvrage  de  Fra  Filippo  Foresti,  elle 
n'en  avait  que  trente-deux  environ  et  devait  avoir  gardé  au  moins 
une  partie  de  son  charme  2. 

Non  loin  de  Cassandra  Fidelis,  voici  Blanche-Marie  (f.  cliii  y"  , 
fille  naturelle  de  Philippe-Marie  Visconti  '.Elle  se  présente  de  profil 
à  gauche,  avec  une  curieuse  coiffure  et  un  riche  costume.  Son  regard 
franc  a  de  l'énergie;   une  grâce  sans  mollesse  est  répandue  sur  ses 


/L /- l~ I 


(Gravure  tirée  du  «  De  Claris  mulieribus».  —  Ferrare,  ii'JT.i 


traits.  On  devine  un  esprit  vif,  prompt  à  se  décider.  Le  bas  de  la 
figure  se  détache  sur  des  terrains  couverts  d'herbe,  au  delà  desquels 
se  montre  une  ville  avec  ses  édifices.  Fra  Filippo  raconte  que 
Blanche-Marie  avait  un  teint  éclatant  de  blancheur,  des  joues  roses, 
de  grands  yeux  noirs  très  brillants,  que  son  maintien  était  plein  de 
dignité,  que  sa  physionomie  était  empreinte  d'une  gravité  mêlée  de 
douceur,  et  il  ajoute  que  l'on  peut  juger  de  ces  qualités  physiques  el 
morales  par  la  gravure  qui  accompagne  le  texte.  Il  est  donc  bien  cer- 

1.  Le  même  portrait  illustre  la  biographie  de  la  poétesse  CorniGcia  (f.  XLV). 

2.  «  Le  costume  qu'on  lui  voit  ici  est  probablement  celui  qu'elle  portail  quand 
elle  figurait  en  improvisatrice  dans  les  festins  donnés  par  le  doge  à  la  noblesse 
vénitienne.  »  (Voy.  Le  Cabinet  de  l'amateur,  par  M.  Eugène  Piol  :  années  1861  et 
1862.) 

:t.  Quand  elle  n'avait  encore  que  seize  ans  (  1  -4-i  1  ) .  elle  épousa  François  Sforza, 
à  qui  elle  apporta  en  dot  les  villes  de  Crémone  et  de  Pontremoli. 
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tain  que  nous  sommes  en  présence  d'un  portrait  exécuté  d'après 
nature  ou  d'après  une  effigie  très  fidèle.  Dans  ce  portrait,  la  princesse 
tient  à  la  main  un  bâton  de  commandement  destiné  à  rappeler  qu'elle 
exerça  en  personne  le  pouvoir  souverain.  En  1442,  elle  gouverna  au 
nom  de  son  mari  la  marche  d'Ancône  et,  en  1448,  ayant  été  assiégée 
dans  Crémone  par  les  Vénitiens,  elle  se  mit  à  la  tête  des  habitants  et 
les  anima  tellement  par  sa  vaillance,  que  l'ennemi  dut  se  retirer. 
Enfin,  à  la  mort  de  François  Sforza,  elle  sut  conserver  à  son  fils 
absent,  dans  des  circonstances  fort  périlleuses,  le  duché  même  de 
Milan  '.  Elle  mourut  à  Marignano  en  1469,  peut-être  empoisonnée 
par  celui  dont  elle  avait  sauvé  la  couronne,  et  Filelfo  prononça  son 
oraison  funèbre...  Il  n'est  pas  difficile  de  contrôler  la  ressemblance 
du  portrait  que  nous  examinons,  car  on  a  souvent  représenté  Blanche- 
Marie  Visconti  soit  seule 2,  soit  à  côté  de  son  mari.  Elle  est  à  genoux 
en  face  de  lui  dans  le  tableau  de  Giulio  Campi  qui  orne  le  maître- 
autel  de  l'église  S.-Sigismondo,  hors  de  Crémone  3.  On  la  voit  égale- 
ment avec  lui  dans  une  peinture  que  possède  YArchivio  capilolarc  de 
Monza  * ,  ainsi  que  dans  un  des  bas-reliefs  de  la  façade  du  Spedale 
Maggiore  fondé  par  eux  à  Milan,  et  elle  lui  fait  pendant  dans  l'un  des 
médaillons  qui  ornent  les  angles  supérieurs  de  la  porte  du  palais 
donné  par  le  duc  à  Côme  de  Médicis,  porte  que  Michelozzo  Michelozzi 
exécuta  entre  1460  et  1465  6.  Il  n'existe  aucune  médaille  représen- 
tant les  traits  de  Blanche-Marie  Visconti. 

Le  buste  de  Catherine  Sforza  (f.  clx)  ,  petite-fille  du  grand  Fran- 
çois Sforza,  fille  naturelle  de  Galéas-Marie,  et  sœur  illégitime  de 
Blanche-Marie,  épouse  de  l'empereur  Maximilien,  est  beaucoup  moins 
agréable  que  le  précédent,  mais  il  donne  bien  l'idée  de  la  courageuse 
femme  qu'il  représente.  On  la  voit  de  profil  à  gauche.  C'est  une 
vigoureuse  et  forte  figure,  au  visage  un  peu  viril,  sans  beauté  mais 
non  sans  expression,  rappelant  les  puissantes  matrones  d'Albert 
Durer.  On  ne  connaîtrait  pas  l'histoire  de  Catherine  Sforza  qu'on  la 

-1.  Galéas-Marie  était  son  fils  aîné.  Elle  fut  aussi  la  mère  de  Ludovic  le  More. 

2.  Son  buste  figure  avec  celui  de  Béatrice,  d'Isabelle  et  de  Bone  au-dessus  de 
la  porte  de  la  salle  où  se  trouve  le  lavabo,  à  la  Cbartreuse  de  Pavie.  (Voy.  la  phot. 
de  Brogi,  n°8229.) 

3.  Vasari,  t.  VI,  p.  -497,  note  I. 

4.  Celle  peinture  a  été  photographiée  par  Giulio  Rossi,  «  pittore-fotografo  »,  à 
Milan  (n°  393  dans  le  catalogue). 

5.  Cette  porte  se  trouve  maintenant  au  Musée  Archéologique.  —  Voyez  Mongeri, 
VA  rie  in  Milano,  p,  361. 
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devinerait  presque  en  apercevant  ce  visage  énergique  e<  intelligent. 
La  tête  est  enveloppée  dans  une  draperie  serrée  par  derrière,  cachanl 
les  cheveux  et  retombanl  sur  les  épaules;  c'est  ainsi  que  s.-  coiffaienl 
les  veuves.  Lu  main  droite  tient  le  bâton  de  commandement.  Autour 
de  Catherine  s'étend  un  pays  accidenté.  A  droite  se  trouvenl  des 
hauteurs  dont  les  fortifications  de  Forli  suivent  les  contours.  —  Le 
bâton  de  commandement  et  les  remparts  de  Forli  font  songer  :<  deux 
épisodes  fameux  dans  la  vie  de  Catherine  Sforza,  «  la  plus  vaillante 
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femme  de  l'Italie'  ».  Née  en  1460,  elle  avaitépousé  en  1477Girolamo 
Riario  qui,  grâce  à  l'appui  de  son  oncle  Sixte  IV,  devint  seigneur 
d'Imola  et  de  Forli  (1480).  Girolamo  Riario  ayant  été  assassiné  dans 
son  propre  palais  le  14  avril  1488  2,  les  révoltés  s'emparèrent  de  sa 
femme  et  de  ses  enfants.  Mais  la  citadelle  était  restée  au  pouvoir  d'un 
commandant  qui  demeurait  fidèle  à  ses  maitres  et  prétendait  n'en 
remettre  les  clefs  qu'à  Catherine  elle-même.  On  laisse  celle-ci  y 
pénétrer  en  lui  faisant  promettre  de  faire  ouvrir  les  portes  de  la  place 
et  en  gardant  ses  enfants  comme  otages.  Une  fois  dans  la  forteresse, 
la  veuve  de  Riario  menace  de  détruire  la  ville  si  les  rebelles  ne 


1.  Gregorovius,  Lucrèce  Borgia,  t.  I,  p.  261. 

2.  Les  conjurés  précipitèrent  par  les  fenêtres  du  château  de  Forli  le  cadavre  de 
Riario  dépouillé  de  ses  vêtements.  —  C'est  aussi  sous  le  poignard  des  assassins 
qu'avait  péri  le  père  de  Catherine  (U76j.  —  Enfin,  Catherine  vit  plus  tard  son  frère 
Jean-Galéas  empoisonné,  dit-on,  par  Ludovic  le  More  (1494). 
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déposent  pas  les  armes.  Eu  vain  cherche-t-on  à  l'effrayer  par  la 
perspective  du  massacre  de  ses  fils.  «  Il  m'en  reste  un  à  Imola, 
s'écrie-t-elle,  et  j'en  porte  un  autre  dans  mon  sein  :  tous  deux  vous 
châtieront  un  jour  '.  »  En  même  temps,  elle  envoie  des  émissaires  à 
Milan  et  à  Bologne  pour  obtenir  de  prompts  secours,  auxquels  ses 
pourparlers  prolongés  avec  les  assiégeants  donnent  le  temps  d'arriver 
et  la  possibilité  de  la  délivrer  2.  A  la  fin  de  décembre  1499,  elle  eut  à 
soutenir  à  l'intérieur  des  mêmes  murs  une  attaque  dont  elle  ne  put 
triompher  malgré  son  intrépidité  :  après  un  siège  do  vingt-deux 
jours,  César  Borgiaprit  d'assaut  la  citadelle  (12  janvier  1500)  et  s'em- 
para de  Catherine  qui  fut  conduite  à  Rome  et  enfermée  au  Belvédère. 
Elle  y  apprit  bientôt  que  ses  deux  oncles  Ludovic  le  More  3  et  Ascanio 
étaient  tombés  eux-mêmes  au  pouvoir  du  roi  de  France,  comme  si 
une  impitoyable  fatalité  s'acharnait  sur  sa  famille.  Une  tentative 
d'évasion  n'eut  pour  résultat  que  de  la  faire  tranférer  au  château 
Saint-Ange.  Elle  ne  dut  sa  délivrance  qu'à  l'intervention  de  plusieurs 
seigneurs  français  au  service  de  son  vainqueur,  lesquels  adressèrent 
au  pape  une  protestation  chevaleresque.  Après  un  an  de  captivité, 
elle  reçut  l'autorisation  de  se  retirer  à  Florence  et  Alexandre  VI 
daigna  la  recommander  à  la  Seigneurie.  C'est  dans  un  couvent  de 
Florence  qu'elle  mourut,  le  28  mai  1509  '.  Dès  1490.  elle  avait 
épousé  en  secondes  noces  Giacomo  Feo  de  Savone  qui  fut  assassiné 
sous  ses  yeux  par  des  conjurés  (1495)  8.  Un  troisième  mariage 
l'unit  ensuite  (1497)  à  Giovanni  de'  Médici,  surnommé  Popolano, 
qu'elle  perdit  le  14  septembre  1498.  De  ce  mariage  naquit  Giovanni 
délie  Bande  Nere,  le  dernier  des  grands  condottieri  d'Italie,  dont 
on   voit   la  statue  à  Florence,   auprès   de  l'église  Saint-Laurent... 

1.  Sismondi,  Hist.  des  rép.  ital.,  t.  VII,  p.  251. 

2.  «  Elle  vengea  son  mari  avec  une  effroyable  cruauté,  mais  elle  gouverna  son 
petit  État  d'une  main  ferme.  »  (Gregorovius,  Lucrèce  Borgia,  t.  1,  p.  256). 

3.  On  sait  que  Ludovic  le  More  resta  dix  ans  prisonnier  au  château  de  Loches 
où  il  mourut. 

4.  M.  Ch.  Yriarle  a  fait  remarquer  que  cette  vaillante  l'einme  ne  négligeait  pas, 
à  l'occasion,  les  soins  de  la  coquetterie  et  que,  à  l'exemple  des  femmes  de  son 
temps,  elle  recourait  aux  artifices  pour  rendre  ses  cheveux  d'un  blond  doré.  La 
recette,  écrite  de  sa  main,  existe  encore  (Gazette  des  Beaux-Arts,  livraison  du 
Ie''  octobre  1884,  p.  3-iO). 

îl.  «  Elle  monta  à  cheval  sur-le-champ,  et  conduisit  sa  garde  dans  le  quartier 
habité  par  les  meurtriers;  elle  y  fit  massacrer  sans  distinction  toutes  les  créatures 
vivantes,  même  les  femmes  et  les  enfants.  »  (Gregorovius,  Lucrèce  Borgia, 
1.  I.  p.  253-256.) 
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Dans  le  livre  de  Fra  Filippo,  Catherine  Sforza  apparaît,  avons- 
nous  dit,  coiffée  du  voile  des  veuves;  c'est  entre  son  second  ■  ' 
troisième  mariage  qu'elle  est  représentée.  Elle  n'avait  donc  alors 
que  trente-six  ou  trente-sept  ans;  mais  elle  semble  en  avoir  davantage. 
Peut-être  faut-il  en  accuser  son  embonpoinl  et  les  vicissitudes  de  son 
existence  agitée.  Ce  portrait  rappelle  assez  d'ailleurs  les  deux 
médailles  attribuées  par  les  uns  à  Niccolo  Fiorentino,  par  les  autres 
à  Domenico  di  Bernardo  Cennini,  et  les  deux  médailles  don!  les 
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auteurs  sontdemeurés  inconnus.  Niccolo  Fiorentino  et  les  médailleurs 
anonymes  ont  représenté  Catherine  avec  une  coiffure  mondaine  et 
avec  le  voile  des  veuves;  dans  chaque  médaille  on  retrouve  à  peu 
près  les  mêmes  traits  ;  mais  Catherine  est  plus  jeune  que  dans  la 
gravure;  ses  traits  sont  réguliers  et  beaux,  tout  en  étant  très  éner- 
giques, et  son  embonpoint  n'a  rien  encore  d'exagéré. 

Après  Catherine  Sforza,  c'est  Éléonore  d'Aragon,  fille  de  Ferdi- 
nand Ier  roi  de  Naples  et  femme  d'Hercule  Ier  duc  de  Ferrare,  dont  le 
portrait  réclame  notre  attention  (f.  clxi  v°).  La  physionomie  de  cette 
princesse  est  tout  autre  que  celle  de  la  souveraine  de  Forlt.  Elle  se 
distingue  autant  par  sa  douceur  que  par  sa  fermeté.  Le  sang-froid  et 
la  prudence  semblent  être  ici  les  qualités  dominantes.  Au  lieu  d'être 
vu  de  profil,  le  visage  se  présente  de  face  et  il  est  assez  agréable.  Les 
yeux  fendus  en  amande  ont  quelque  chose  de  pensif,  d'un  peu  triste 
et  même  de  dédaigneux.  Peut-être  la  mâchoire  inférieure  est-elle 
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trop  proéminente.  Quant  à  la  coiffure,  elle  ne  manque  ni  de  grâce  ni 
d'élégance,  et  la  richesse  du  costume  témoigne  du  luxe  qu'on  déployait 
â  la  cour  de  Ferrare.  A  droite,  on  aperçoit  les  monuments  d'une 
grande  ville;  â  gauche,  les  yeux  se  reposent  sur  la  campagne,  où  se 
trouve  un  bouquet  de  bois.  Comme  la  femme  de  Girolamo  Riario, 
Éléonore  d'Aragon  tient  le  bâton  de  commandement.  Elle  aussi,  en 
effet,  exerça  très  glorieusement  l'autorité  souveraine.  Quand  Hercule, 
après  la  conflagration  générale  qui  suivit  la  conjuration  des  Pazzi, 
eut  été  nommé  capitaine  en  chef  des  troupes  florentines,  il  lui  délégua 
en  partant  tous  ses  pouvoirs  et  n'eut  qu'à  s'en  féliciter.  Mais  ce  fut 
surtout  pendant  la  désastreuse  guerre  avec  Venise  (1482-1485), 
guerre  qui  entraîna  la  perte  de  la  Polesine  de  Rovigo,  que  la 
duchesse,  assistée  de  Bonifazio  Bevilacqua  \  montra  l'énergie  de  son 
caractère  et  les  ressources  de  son  esprit.  Hercule  ayant  été  atteint 
d'une  grave  maladie,  elle  dut  prendre  en  main  le  gouvernement  et 
vit  bientôt  l'ennemi  s'avancer  jusqu'aux  portes  de  la  ville.  Le  décou- 
ragement commençait  à  devenir  général;  mais  elle  harangua  ses 
sujets  avec  tant  d'adresse  et  tant  de  feu  que  l'on  cria  de  toutes  parts  : 
«  Ou  la  maison  d'Esté  ou  la  mort,  »  et  que  l'on  se  défendit  à  outrance. 
Sur  ces  entrefaites,  un  revirement  inattendu  dans  la  politique  de 
Sixte  IV  modifia  les  conditions  de  la  lutte  et  en  prépara  la  fin.  La 
vaillance  et  le  sang-froid  n'étaient  pas  les  seules  qualités  d'Éléonore 
d'Aragon  :  elle  aimait  les  lettres,  s'entourait  volontiers  d'écrivains 
en  renom,  et  c'est  sur  sa  demande  que  Pandolfo  Collenuccio  de  Pesaro 
composa  la  première  histoire  générale  du  royaume  de  Naples,  ouvrage 
qui  fut  dédié  à  Hercule  Ier...  Il  existe  d'Eléonore  d'Aragon  plusieurs 
portraits  dont  la  ressemblance  est  certaine.  Nous  nous  bornerons  à 
citer  le  buste,  tourné  à  gauche  et  d'un  relief  très  mince,  qui  appar- 
tient à  M.  G.  Dreyfus,  œuvre  en  marbre  d'une  exquise  délicatesse,  et 
la  belle  médaille,  d'un  relief  également  très  mince,  où  elle  est 
représentée  aussi  de  profil  à  gauche,  mais  clans  un  âge  un  peu  plus 
avancé,  la  tête  à  demi  couverte  d'une  draperie  tombant  sur  le  cou'2. 

t.  Bevilacqua,  ayant  trouvé  le  trésor  épuisé  quand  il  fut  nommé  Juge  des  Sages, 
prêta  à  la  Commune  une  somme  considérable  et  en  employa  une  encore  plus  forte 
à  procurer  du  blé  aux  Ferrarais. 

2.  Eléonore  d'Aragon  occupe  le  revers  d'une  médaille  sur  la  face  de  laquelle  se 
trouve  le  buste  d'Hercule  1er  (Armand,  les  M édailleur s  italiens  des  xv°  et  xvi»  siècles, 
t.  II.  p.  -i3).  Cette  belle  médaille  semble  avoir  été  faite  vers  l'époque  du  mariage 
d'Hercule  1"  et  d'Éléonore  (3  juillet  1473).  Peut-être  a-t-clle  servi  de  modèle  pour 
la  gravure  contenue  dans  le  livre  de  Foresli. 
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Ces  deux  portraits,  peut-être  de  la  même  main,  laissent  naturellement 
bien  loin  derrière  eux  celui  qui  accompagne  la  biogragraphie  écrite 
parForesti.  11  ue  faut  pus  oublier  que  les  graveurs  en  bois  étaient 
plutôt  des  artisans  que  des  artistes  el  dénaturaienl  souvenl  le  dessin 
qui  leur  était  confié. 

D'Éléonore  d'Aragon,    le  livre  des    Femmes  illustres    nous   fait 
passer  à  Blanche  d'Esté  (f.  CLxm),fille  naturelle  de  Nicolas  [II  d*] 
el  sœur  de  Lionel,  de  Borso  el  d'Hercule  I".  Elle  naquit  d'Anna  de' 


G1NEVIIA    SFORZA,     fPOUSE     DE    .1  K  A  N     11     BENTIVOGMO. 

(Gravure  tirée  du  «  De  Claris  mulieribus  ».  —  Ferrure,  I  t97.) 

Roberti  le  18  décembre  1440.  La  littérature,  la  poésie,  l'éloquence 
captivèrent  de  bonne  heure  son  esprit,  dont  le  célèbre  professeur 
Antonio  da  Casteldurante  cultiva  les  heureuses  dispositions  avec- 
succès.  Elle  écrivait  élégamment  en  latin  et  en  grec.  Dans  ses  lettres, 
elle  montrait  une  érudition  que  rehaussait  la  justesse  de  son  juge- 
ment, et  ses  vers  mêmes  étaient  admirés  de  ses  contemporains, 
peut-être  un  peu  trop  complaisants.  Le  savant  Francesco  Filelfo  et 
le  poète  ferrarais  Tito  Vespasiano  Strozzi  ont  rendu  bommage 
à  ses  rares  qualités  intellectuelles.  La  musique  et  la  danse  ne  lui 
étaient  pas  non  plus  étrangères  et  elle  excellait  à  broder.  Telle 
était  l'éducation    multiple    que    recevaient  au  xv°  siècle   les  tilles 


1.  Ricciarda,  la  troisième  femme  de  Nicolas  III,  ligure  aussi  parmi  les  femmes 
illustres  auxquels  Foresli  consacre  quelques  détails  (fol.  clvji),  mais  aucune 
gravure  ne  reproduit  ses  traits. 

xxxviii.  —  2°  période.  54 
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des  princes  italiens.  Le  24  juin  1468,  Blanchi-Marie  d'Esté  épousa 
Galeotto]  lJic,  seigneur  de  laMirandole,  ce  tyran  qui  retint  longtemps 
captifs  au  fond  d'une  tour  son  frère  Antuninaria  ainsi  que  sa  mère 
Giulia  ',  et  à  qui  Savonarole  écrivit  deux  lettres  si  éloquentes  pour 
lui  reprocher  ses  crimes  et  l'exhorter  à  changer  de  vie.  Pendant  les 
absences  que  fit  Galeotto  en  mettant  son  épée  au  service  tantôt  de 
Venise,  tantôt  du  duc  de  Milan.  Blanche  exerça  avec  fermeté  le 
gouvernement.  Le  9  avril  1499,  elle  perdit  son  mari  :  pour  l'ensevelir 
dans  une  église,  elle  fut  obligée  de  demanderai!  pape  une  dispense, 
car  la  Mirandole  avait  été  mise  en  interdit  depuis  un  certain  temps 
à  cause  des  méfaits  de  Galeotto  envers  son  frère.  Elle  avait  eut  trois 
fils  :  Gianfrancesco,  Lodovico  et  Federico.  Le  premier  est  l'écrivain 
distingué  à  qui  l'on  doit  une  vie  de  Savonarole  et  qui,  dans  le  concile 
de  Latran,  prononça  devant  Léon  X  un  discours  d'une  incroyable 
véhémence  contre  la  corruption  de  la  cour  romaine.  La  Mirandole  lui 
appartenait  légitimement  ;  mais  Lodovico,  appiryé  par  sa  mère  qui  ava  i  t 
une  prédilection  pour  lui,  prétendit  déposséder  son  frère,  quoiqu'il 
eût  renoncé  dès  1491  à  sa  part  de  souveraineté.  Une  courte  détention 
s'ensuivit  pour  Lodovico  et  pour  Blanche,  sans  les  décourager  dans 
leurs  visées.  En  1502,  Lodovico  assiégea  la  Mirandole  et  s'en  empara  : 
Gianfrancesco,  un  moment  captif,  ne  put  sortir  deprison  qu'en  acceptant 
l'exil.  Quant  à  Blanche,  elle  eut  à  plusieurs  reprises  entre  les  mains 
le  gouvernement  de  la  principauté,  alors  que  Lodovico  était  forcé 
de  s'éloigner,  et  ce  fut  elle  qui  repoussa  une  tentative  d'assaut 
dirigée  par  Gianfrancesco,  Alberto  Pio,  son  cousin,  et  Giovanni 
Bentivoglio.  Le  25  mars,  elle  fit  son  testament  :  celui  de  ses  fils  dont 
elle  eût  dû  être  le  plus  flère  s'y  trouvait  déshérité.  Elle  mourut  à 
soixante-six  ans,  le  12  janvier  1506.  D'après  ses  dernières  volontés, 
elle  partagea  dans  l'église  de  Saint-François  le  tombeau  qu'elle  avait 
élevé  à  Galeotto,  «  son  cher  seigneur  ».  Ce  tombeau,  placé  jadis  au- 
dessus  de  la  principale  porte  de  l'église,  se  trouve  depuis  1838  dans  la 
dernière  chapelle  à  droite.  La  face  du  sarcophage  est  divisée  en  trois 
compartiments  par  des  pilastres  cannelés  :  dans  le  compartiment  cen- 
tral, sont  sculptées  les  armoiries  de  Galeotto,  tandis  que  les  compar- 
timents latéraux  contiennent  des  trophées  où  l'on  voit  d'un  côté  une 
cuirasse,  des  lances  et  des  épées,  de  l'autre  un  bouclier,  un  casque, 
une  hache  et  une  flèche.  Au-dessous  du  sarcophage,  qui  repose  sur  deux 
consoles  ornées  de  feuilles  d'acanthe,  il  y  a  une  tète  de  séraphin. 

I.  Giulia  était  fille  de  Feltrino  Boiardo,  comte  de  Scandiano,  et  tante  de  Matteo, 
l'auteur  de  l'Orlando  innamorato. 
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Le  portrait  de  Blanche  d'Esté  qui  est  joinl  â  La  biographie  com- 
posée par  Fra  Filippo  non-  la  montre  à  peu  près  coiffée  comme  l'esl 

Catherine  Sforza  dans  la  gravure  que  nous  examinions  tout  à  L'heure. 
Quoiqu'elle  eûl  seulement  cinquante-sept  ans  en  1  197,  elle  parait  forl 
âgée.  On  regrette,  en  songeant  à  la  supériorité  de  son  esprit,  de  la 
trouver  si  laide.  Une  taille  épaisse,  un  gros  œil  à  fleur  de  tète,  'les 
plis  au  coin  de  l'œil,  un  double  menton  énorme,  voilà  ce  que  l'on 
constate,  sans  trouver  une  compensation  dans  laphysionomii  .  Blanche 
d'Esté  est  représentée  à  mi-corps  et  de  profil  à  gauche.  Un  Livr 
ouvert  devant  elle. 

Ginévra  Sforza  î.  clxiv)  n'est  pas  non  plus  jeune  dan-  Le  portrait 
qui  lui  est  consacré,  mais  elle  est  moins  àueo  que  la  femme  de 
(Jaleotto  Pic  et  elle  n'est  pas  chargée  d'embonpoint.  En  tous  cas,  Les 
années  ne  lui  ont  enlevé  ni  la  distinction  du  maintien,  ni  la  vivacité 
intelligente  du  regard.  Son  costume  élégant  et  bien  ajusté  est,  au 
dire  de  Fra  Filippo,  celui  qu'elle  portait  d'hahitude.  11  y  a  aussi  de  la 
grâce  dans  sa  coiffure  qui  s'adapte  à  la  forme  de  la  tète  e1  se  complique 
d'une  bande  d'étoffe  rattachée  sur  le  coté  et  s'enroulant  plusieurs  fois 
autour  du  cou.  On  se  croirait  en  présence  d'une  œuvre  inspirée  par 
Beltraflîo.  A  droite,  un  écusson  est  suspendu  à  un  arhre  sans  fouilles. 
A  gauche,  vers  le  haut,  on  aperçoit  une  ville.  Par  la  fermeté,  on 
pourrait  presque  dire  par  la  dureté  de  son  expression,  Ginevra,  vue 
de  profil  à  gauche,  révèle  à  merveille  les  traits  saillants  de  son  carac- 
tère. Fille  naturelle  d'Alessandro  Sforza',  seigneur  de  Pesaro,  elle  se 
maria  le  19  mai  1454  avec  Santi  Bentivoglio,  qui  mourut  en  l  L63.  Huit 
mois  après,  elle  épousa  Giovanni  II  Bentivoglio,  épris  d'elle  du  vivant 
même  de  son  premier  mari.  Impérieuse  et  avide  de  domination,  elle 
ne  reculait  jamais  devant  la  violence  pour  satisfaire  ses  rancunes  et 
ses  visées  ambitieuses.  Quand  Savonarole  vint  prêcher  à  Bologne  pen- 
dant le  carême  de  1493,  elle  essaya  de  le  faire  assassiner  parce  que, 
du  haut  de  la  chaire,  il  lui  avait  reproché,  entérines  vifs  à  la  vérité, 
de  troubler  toujours  l'auditoire  en  entrant  bruyamment  dans  l'église 
avec  une  suite  nombreuse  durant  le  sermon.  Loin  de  s'opposer  aux 
mesures  cruelles  par  lesquelles  Giovanni  Bentivoglio  essaya  d'écraser 
toutes  les  familles  puissantes  afin  de  s'assurer  un  pouvoir  absolu,  ce 
fut  elle  qui  le  poussa  au  massacre  des  Malvezzi  et  des  Marescotti.  En 
1506,  Jules  II  mit  fin  à  cette  tyrannie  :  il  s'empara  de  Bologne  le 
2  novembre  et  en  chassa  les  Bentivoglio,  dont  le  peuple  détruisit  le 

1.  Alessaïuh'o  Sforza  était  le  frère  de  Francesco  Sforza,  duc  do  Milan. 
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p.ilais.  En  vain  Ginevra  détermina-t-elle ses  fils  à  une  attaque  contre 
son  ancienne  capitale;  la  tentative  avorta.  Accablée  sous  le  poids  de 
L'infortune  et  du  chagrin,  elle  mourut  à  Busseto  le  16  mai  1507,  et, 
comme  elle  était  excommuniée,  on  refusa  la  sépulture  à  ses  restes 
dans  un  lieu  consacré.  Telle  fut  la  misérable  fin  de  cette  femme  qui, 
en  1407,  au  moment  où  parut  le  livre  de  Foresti,  était  dans  tout 
l'éclat  de  sa  gloire,  mais  ne  méritait  assurément  pas  tous  les  éloges 
que  lui  prodigue  l'auteur.  Quant  au  portrait  gravé,  dans  lequel  elle 
a  cinquante-cinq  ans,  on  ne  doit  pas  s'étonner  s'il  ne'rappelle  pas  la 
médaille  anonyme  qui  la  représente  entre  trente  et  quarante  ans,  et 
s'il  ne  fait  songer  que  vaguement  soit  au  portrait  peint  par  Lorenzo 
Costa  pour  l'église  de  San-Giacomo  Maggiore  à  Bologne  en  1488.  soit 
au  portrait  de  la  collection  Dreyfus,  où  elle  apparaît  jeune  encore, 
de  profil,  en  face  de  son  mari,  devant  une  tenture  aux  côtés  de 
laquelle  on  aperçoit  dans  le  lointain  les  monuments  de  Bologne.  Mais 
il  a  un  caractère  indéniable  de  vérité  et  il  a  été  l'objet  d'un  soin 
particulier.  On  y  sent  l'esprit,  sinon  la  main  d'un  maître,  et  on  ne 
peut  le  regarder  sans  un  vif  intérêt. 

Le  dernier  des  portraits  introduits  dans  l'ouvrage  de  Foresti  est 
le  plus  charmant  de  tous.  C'est  celui  de  Damiselîa  ou  Damigella  Tri- 
vulzia  ',  nièce  du  maréchal  Giangiacomo  Trivulzi,  mentionnée  par 
l'Arioste  dans  son  Orlando  Furioso.  Le  modèle  était  de  nature  à  bien 
inspirer  l'artiste.  Damiselîa,  dit  son  biographe,  avait  une  beauté 
remarquable,  «  avec  des  yeux  noirs  et  des  cheveux  d'or  ».  Née  à  Milan 
vers  1483,  ellese  rendit  célèbre  de  très  bonne  heure  par  son  érudition 
et  sa  prodigieuse  mémoire.  Le  grec  lui  était  aussi  familier  que  le 
latin.  Elle  prononça  souvent  d'éloquentes  allocutions  dans  ces  deux 
langues  en  présence  des  juges  les  plus  difficiles,  qui  en  étaient 
émerveillés.  Il  lui  suffisait  d'entendre  un  discours  pour  le  retenir  et 
le  réciter.  Elle  composa  des  poésies,  mais  on  goûtait  surtout  ses 
lettres  pleines  de  finesse,  entremêlées  de  dissertations  savantes. 
Malheureusement,  il  ne  reste  rien  de  ce  qu'elle  a  écrit.  Malgré  ses 
succès,  elle  conserva  une  surprenante  modestie.  Elle  vivait  du  reste 
la  plupart  du  temps  comme  dans  un  monastère,  récitant  les  heures 
canoniques,  communiant  une  dizaine  de  fois  par  an  avec  une  sincère 
humilité.  Son  père  Giovanni  Trivulzio  fit  partie  du  conseil  privé  de 
Jeau-Galeas  Sforza  en  1494,  et  sa  mère  Angiola  était  fille  du  comte 
Agostino  Martinengo  deBrescia.  Sans  renoncer  à  ses  études,  laDami- 

1.  On  la  trouve  aussi  appelée  Domitilla. 
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sella  épousa,  probablement  avant  1  199  ',  un  gentilhomme  de  Parme, 
Francesco  Torelli,  qui  avait  combattu  avec  les  troupes  fran< 
opérant  dans  le  Milanais  et  qui  ne  tarda  pas  à  acquérir  non  loin  de 
Parme  le  comté  de  Montechiarugolo,  où  elle  résida  dès  lors  presque 
toujours.  Elle  eut  en  1500  une  fille  aommée  Paola,  en  1506  une  autre 
fille  appelée  Orsina,  en  1510  ou  en  1511  un  fils  du  nom  de  Paolo.Pei 
les  absences  du  comte,  elle  gouverna  son  fief  sans  cesser  de  montrer 
une  prudence  virile.  Ala  mort  deFrancesco  Torelli  Ôseptembre  1518  . 


DAMISELLA    TRI  V  U  LZI  A,     ÉPOUSE     DE     FRANCESCO     i" 

(Gravure  Urée  du  «  De  Claris  mulieribus  ».  —  Ferrare,  1497.) 


elle  devint  tutrice  de  Paolo,  qu'elle  associa  en  1520  à  la  gestion  îles 
affaires  sous  la  direction  d'un  curateur  spécial,  après  avoir  augmenté 
son  patrimoine  en  achetant  une  partie  du  comté  de  Guastalla.  Près 
du  château  de  Montechiarugolo,  son  mari  avait  fait  construire  une 
église  et  un  couvent,  qu'il  destinait  aux  frères  Mineurs  de  l'Obser- 
vance :  Damisella  obtint  de  Léon  X  l'autorisation  de  les  y  installer. 
Ce  couvent  fut  appelé  d'abord  Convento  di  S.-Niccolà  da  Tolentino, 
puis  Convento  délie  Grazie.  C'est  en  1527  ou  1528  que  mourut  la 
veuve  de  Francesco  Torelli. 

Son  portrait  répond  bien  à  tout  ce  que  l'on  sait  sur  son  compte. 
Le  profil,  tourné  à  gauche,  est  noble  et  pur;  ici  la  douceur  et  la 
simplicité  s'unissent  à  l'intelligence.  Eu  même  temps,  la  richesse 

I.  C'est  en  l-i!)!)  que  le  maréchal  Trrvulzi,  à  la  tête  de  l'armée  de  Louis  XII, 
entra  dans  la  ville  de  Milan. 
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du  costume  et  l'élégant  arrangement  des  cheveux  incliquent  le  rang 
que  la  Damisella  occupait  dans  la  société  milanaise.  De  longs  bandeaux 
encadrent  le  front,  tandis  que  des  boucle-;  frisantes  retombent  le  long 
des  joues  et  qu'une  natte  épaisse  est  gracieusement  disposée  au 
sommet  de  la  tête.  Une  ferronnière  ornée  de  perles  complète  la 
parure.  A  droite,  un  écusson  est  suspendu  à  une  branche  d'arbre.  A 
gauche,  sur  un  pupitre,  est  ouvert  un  livre  que  lit  la  jeune  fille  ',  et 
une  étoile,  celle  de  l'inspiration,  envoie  ses  rayons  vers  cette  créature 
privilégiée.  Si  ce  portrait,  nous  dit  FraJacopo,  ne  rend  pas  le  sourire 
des  lèvres,  l'animation  du  regard,  la  vivacité  du  teint  et  l'enjouement 
du  visage,  il  reproduit  du  moins  les  traits  avec  exactitude.  Ce  n'est 
pas  un  petit  mérite.  Fra  Jacopo,  malheureusement,  ne  nous  révèle 
pas  le  nom  de  l'auteur.  C'était  à  coup  sûr  un  artiste  milanais,  formé 
à  l'école  de  Léonard  de  Vinci,  car,  en  regardant  le  portrait  de  la  Dami- 
sella, on  ne  peut  s'empêcher  de  songer  à  celui  de  Blanche  Marie 
Sforza,  fille  de  Galeas  Marie  et  femme  de  l'empereur  Maximilien,  qui 
fut  exécuté  par  le  chef  de  l'école  lombarde  et  qui  figure  à  l'Ambro- 
sienne  sous  le  nom  de  Béatrix  d'Esté.  M.  Piot  va  même  jusqu'à  croire 
que  la  gravure  insérée  dans  l'ouvrage  de  Foresti  a  été  faite  d'après 
une  peinture  ou  un  dessin  de  Léonard  lui-même. 

Nous  ne  quitterons  pas  le  livre  des  Femmes  illustres  sans  accorder 
un  regard  à  la  marque  de  l'imprimeur  qui  se  trouve  à  la  fin.  Dans  un 
cercle,  sur  le  bord  duquel  on  lit  :  Deo  gloria  in  excelsis,  on  voit  les 
initiales  de  Lorenzo  Rossi  (LVR)  au  pied  d'une  longue  croix  à  deux 
bras  qui  passe  à  travers  une  couronne  soutenue  par  deux  petits  anges. 
La  tète  du  Père  Eternel  et  le  Saint-Esprit  sous  la  forme  d'une  colombe 
occupent  les  angles  supérieurs  de  la  planche,  dont  le  fond  est  noir. 


VII 


Un  livre  non  moins  précieux  que  celui  de  Foresti.  mais  précieux 
à  un  point  de  vue  différent,  est  celui  des  Épitres  de  saint  Jérôme 
traduites  en  italien  Vita  epistok  de  sancto  Hieronymo  vulgare*).  Il 
parut  la  même  année  (12  octobre  1497)  et  fut  aussi  imprimé  par 
Lorenzo  Rossi  di  Valenza.  Ce  ne  sont  pas  des  portraits,  soit  imagi- 

1.  Elle  avait  environ  quatorze  ans  lorsque  parul  le  livre  de  Fra  Pilippo  Foresti 
(  1 197). 

2.  liil.l.  Nat.  Rés.  Inventaire  C.  Wl  et  459,  in-fol.  —  L'un  des  deux  exemplaires 
que  possède  la  Bibliothèque  de  Ferrare  est  enluminé,  non  sans  quelque  habileté. 
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naires,  soit  exécutés  d'après  nature  on  d'après  des  peintures,  que 
l'on  y  trouve,  mais  de  petites  compositions  tn  -  scènes 

agencées  avec  beaucoup  d'imagination  et  de  goût. 

Le  livre  dont  nous  nous  occupons  se  compose  de  trois  parties 
distinctes.  La  première  es  1e  à  la  vie  de  sainl  Jérôme;  elle 

comprend  trois  feuillets  non  numérotés    .  sur  lesquels  sont  répartis 
dix-sept  petits  sujets.  La  seconde  contient  les  lettres  du  saint,  avec 


KA1SSASCBI  5  A I S 

(Gravure  lires  J«  i    Epislres  de  sainl  Jérôme  ».  —  Farrare,  ;     7. 

cent  vingt-deux  planches.  Dans  la  troisième,  quarante  et  une  gra- 
vures servent  de  commentaires  aux  prescriptions  que  doivent  observer 
les  religieuses,  prescriptions  extraites  des  écrits  de  saint  Jérôme  par 
Fra  Matheo  de  Ferrare  qui  les  l'ait  suivre  de  touchantes  paroles  : 
«  Ceite  règle,  dit-il,  a  été  mise  en  langue  vulgaire  par  moi,  frère 
Matheo  de  Ferrare.  pauvre  Jésuate.  Pieux  lecteurs,  je  vous  conjure 
de  prier  Dieu  pour  moi,  vivant  ou  mort.  Si  vous  trouvez  quelque 
chose  a  reprendre,  examinez  avec  soin  et  corrigez.  * 

Nous  revoyons  ici  les  Jeux  grands   encadrements  île  page  que 
nous  avons  admirés  dans  l'ouvrage  de  Fra  Filippo  Foresti  -. 

I.  Los  feuillets  numérotes  sont  au  nombre  de  870. 

H.  P.  23. 
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Celui  où  se  trouvent  deux  cavaliers  ainsi  que  des  enfants  occupés 
à  l'aire  de  la  musique  et  sur  lequel  on  lit  la  date  de  1493  est  répété 
trois  fois.  —  On  le  rencontre  d'abord  au  second  feuillet,  en  tête  de 
la  biographie  de  saint  Jérôme,  et,  comme  dans  le  Livre  des  femmes 
illustres,  la  figure  du  Père  éternel  y  orne  le  fronton  semi-circulaire. 
A  l'intérieur  de  l'encadrement  est  représentée  la  Naissance  de  saint 
Jérôme,  pièce  charmante  au  double  point  de  vue  de  la  composition  et 
de  l'exécution,  qui  fait  pensera  la  Naissance  de  la  Vierge  peinte  par 
Andréa  del  Sarto  dans  le  cloitre  de  l'Annunziata,  à  Florence.  La 
mère  du  saint  est  assise  sur  son  lit  vers  lequel  s'avance  une  servante 
tenant  une  assiette  et  une  cuiller.  Au  premier  plan,  à  gauche,  deux 
femmes  sont  en  train  de  laver  l'enfant,  pendant  qu'à  droite  une  autre 
l'emmaillotte.  A  travers  une  baie  cintrée  se  montre  dans  la  campagne 
le  lion  qui  sera  le  fidèle  compagnon  de  saint  Jérôme  et  qui  déjà 
semble  l'attendre.  —  Au  second  feuillet  des  Epitres,  le  même  enca- 
drement réapparaît.  Seulement,  le  Père  éternel  est  remplacé  dans 
le  fronton  par  ces  mots  :  Dira.  Hieronym.  die.  Au-dessous  de  la  cor- 
niche, deux  sujets  séparés  par  une  colonnette  attirent  l'attention, 
sans  charmer  autant  les  yeux  que  la  Naissance  de  saint  Jérôme.  A 
gauche,  l'illustre  Père  de  l'Église,  coiffé  du  chapeau  de  cardinal, 
écrit  une- lettre,  en  pi'ésence  d'un  moine  assis  et  d'un  soldat  debout, 
armé  d'une  lance.  A  droite,  un  jeune  messager,  à  genoux  devant  le 
pape  saint  Damase  qu'assistent  deux  cardinaux  dont  on  aperçoit  les 
tètes  derrière  le  trône  pontifical,  lui  présente  la  lettre  par  laquelle 
saint  Jérôme  sollicite  la  confirmation  de  sa  doctrine  sur  la  Trinité  et 
l'Incarnation.  Le  dessin  primitif  a  dû  être  altéré  par  le  tailleur  en 
bois. 

GUSTAVE    GRUYER. 
(La  suite  prochainement.) 


CORRESPONDANCE    DE    BELGIQUE 


es  splendeurs  de  1'Exposilion  de  l'art  ancien  ne 
seront,  plus  quand  paraîtront  ces  lignes,  non  sans 
laisser  dans  le  souvenir  des  amateurs  de  Belgi- 
que —  et  de  partout  —  un  durable  souvenir. 
M.  Darcel  en  a  parlé  aux  lecteurs  de  la  Gazette 
et  je  n'ai  garde,  cela  va  de  soi,  d'aborder  à  nou- 
veau une  matière  .si  dignement  traitée  déjà. 

Si.  par  essence,  pareils  ensembles  sont  indé- 
finiment extensibles,  bien  certainement  la  Bel- 
gique  n'a  vu  précédemment,  ni  ne  reverra  sans 
doute  de  bientôt,  rien  d'aussi  complet.  Iju'il  y  cul 
pour  certaines  branches  et  certaines  époques,  la 
Renaissance  surtout,  parcimonieusement  représentée  dans  les  colleclions  belges, 
des  lacunes  fâcheuses,  c'est  de  toute  évidence.  Par  contre,  les  produits  de  l'art  du 
métal,  surtout  pour  la  période  antérieure  au  xvic  siècle,  étaient  représentés  d'une 
manière  cxceplionnelle.  A  peu  d'exceptions  près,  ce  qu'il  y  a  de  précieux  dans  1rs 
églises  du  pays  s'est  trouvé  réuni  à  Bruxelles  pendant  ces  quelques  mois.  L'heureux 
groupement  des  matériaux  contribuait  beaucoup  encore  à  grandir  l'intérêt  d'un 
ensemble  auquel,  il  serait  injuste  de  l'omettre,  l'étranger,  et  la  France  en  première 
ligne,  a  contribué  pour  une  part  considérable. 

Avant  de  quitter  le  sujet,  qu'on  me  permette  de  signaler  un  petit  loi  d'objets, 
de  médiocre  valeur  artistique,  il  est  vrai,  mais  dont  l'origine  est  assez  curieuse 
pour  mériter  une  mention  spéciale.  On  n'y  faisait  guère  attention,  par  le  motif 
très  naturel  que  dans  une  exposition  où  les  belles  choses  abondent,  c'est  à  elles 
que  va  tout  naturellement  l'attention  du  visiteur. 

A-t-on  songé  à  voir  dans  une  vitrine  une  palette,  six  manches  de  pinceaux  et  un 
appui-main,  en  or,  s'il  vous  plaît  ?  Ceux-là  seuls  qui  se  donnent  le  plaisir  de  visiter 
les  expositions,  le  catalogue  à  la  main,  auront  appris  que  le  peintre  qui  se  donnait 
le  luxe  d'un  semblable  matériel  n'était  autre  qu'un  religieux,  le  célèbre  peintre  de 
Heurs  Daniel  Seghers.  Le  livret  explicatif  de  l'Exposition  de  Bruxelles  ajoute  que 
xxxviii.  —  2;  péiuode.  55 


434  GAZETTE   DES   BEAUX-ARTS. 

ces  objets  furent  donnés  au  jésuite  en  question  par  Amélie  île  Solms,  la  veuve  de 
Frédéric-Henri  de  Nassau,  en  reconnaissance  d'un  tableau  de  fleurs  peint  à  sa  prière. 

La  palette  porte  en  effet  les  armoiries  de  Solms  et  l'appui-main  une  inscription 
fort  jolie  :  Danieli  Seghers  florum  pictori  etpictorum  flori  fragilem  vitœ  splendorem, 
et  huic  super  victuram  penicilli  immortalis  yloriam,  A  mu  lin  di' Solms  Princeps  Auriaca 
vidua  hoc  auro  significatam  voluit  et  hoc  lauro,  c'est-à-dire  :  »  A  Daniel  Seghers, 
peintre  de  fleurs  et  la  fleur  des  peintres,  Amélie  de  Solms,  veuve  du  prince 
d'Orange,  a  voulu,  par  cet  or  et  ces  lauriers,  symboliser  le  périssable  éclat  de  la 
vie  et  la  gloire  de  l'immortel  pinceau  qui  lui  survivra.  » 

11  avait  été  fait  mention,  à  diverses  reprises,  de  ces  objets  dont  le  peintre  jésuite 
annonçait  lui-même  la  réception,  dans  une  lettre  écrite  à  son  »cveu,  sous  la  date 
du  24  février  1652.  «  Pour  mes  peines,  dit-il,  on  me  donne  un  bâton  et  en  échange 
de  mes  politesses  je  reçois  des  coups!  »  Il  est  vrai  que  Constantin  Huyghens 
accompagnait  le  présent  d'une  lettre  où  il  disait  :  «  Il  faut  avouer  que  les  coups 
que  donne  pareil  bâton  sont  aisés  à  souffrir  :  oui,  plus  lourd  est  le  bâton,  plus 
douces  en  sont  les  caresses  !  » 

Le  cadeau  princier  semble  avoir  fait  un  certain  bruit  en  son  temps,  car 
Seghers,  qui  précédemment  avait  fait  hommage  de  plusieurs  tableaux  à  Frédéric- 
Henri,  fit  preuve  d'une  égale  obligeance  vis-à-vis  de  sa  veuve.  De  là  l'échange 
d'amabilités  assez  remarquable  entre  ces  princes  hérétiques  et  un  peintre  dont 
les  tableaux  n'étaient  pas  à  vendre.  Frédéric-Henri  avait  même  offert  à  Seghers 
un  dizain  dont  les  grains  d'or  massif  sont  en  forme  d'oranges.  On  l'a  vu 
également  à  l'Exposition.  Je  dirai,  pour  en  finir,  que  le  P.  Kieckens,  qui  a  fait 
paraître  il  y  a  une  couple  d'années  une  petite  monographie  d'un  des  rares  peintres 
sortis  de  son  ordre,  émet  des  doutes  sur  l'authenticité  de  l'appui-main  actuel,  par 
la  raison  qu'il  paraît  résulter  d'une  note  recueillie  par  l'auteur  que  tandis  que  la 
maison  professe  d'Anvers  réalisait,  en  1724,  les  cadeaux  reçus  par  Seghers  pour  en 
faire  servir  le  produit  à  payer  les  frais  de  restauration  de  l'église,  détruite  en  grande 
partie  par  la  foudre  six  années  auparavant,  l'or  de  l'appui-main  aurait  servi  à 
dorer  le  fond  du  maître-autel.  Quoi  qu'il  en  soit,  le  rapprochement  fortuit  des  pai- 
sibles attributs  de  Seghers  et  de  l'imposante  rapière  de  Rubens  ',  également  exposée 
ici,  caractérisant  si  bien  les  deux  individualités,  qui  parleur  complexion  représen- 
tent en  quelque  sorte  les  pôles  extrêmes  de  l'art  anversois  au  xvnc  siècle,  m'a  paru 
un  petit  fait  digne  d'être  recueilli. 

Notre  Musée  des  antiquités  n'a  pas  laissé  échapper  l'occasion  de  s'approprier 
quelques  objets  parmi  ceux  qu'il  pouvait  acquérir  à  l'Exposition,  et  ses  choix 
méritent  qu'on  le  félicite.  La  pièce  capitale  de  ces  acquisitions  est  le  grand  chande- 
lier pascal  de  l'abbaye  de  Postel,  datant  du  xii=  siècle.  On  m'a  cité  encore  un  beau 
reliquaire  de  cristal  de  roche  avec  filigranes ,  de  l'église  d'ILlre  ,  datant  du 
xm°  siècle,  enfin  deux  chandeliers  d'autel  d'un  beau  travail,  du  xvne  siècle. 

Le  Musée  a  eu  un  autre  avantage,  celui  d'expérimenter  les  locaux  qui  sont  des- 
tinés à  devenirles  siens  et  dont,  incontestablement,  il  pourra  tirer  un  excellent  parti. 
Les  organisateurs  de  l'Exposition  avaient  mémo  pu  former,  à  cùté  de  la  galerie 
principale,  un  certain  nombre  de  salons,  meublés  et  décorés,  chacun,  assez  préci- 

■1.  Gravée  clans  la  Gazelle,  t.  XXII,  1*  période,  p.  833. 
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Bernent  dans  le  style  d'uni'  époque,  pour  créer  un  précédent  qui  oe  sera  pas  sans 
offrir  au  Musée  L'inconvénieni  d'une  réminiscence.  Il  faudra  forcénaenl  que  le  trans- 

i.'i'i  coïncide  avec  un  arrangemenl  loul  i reau  des  éléments  si  nombreux,  el  tou 

jours  disparates,  d'un  pareil  ensemble.  Sans  atteindre  l'idéal  presque  réalisé  au 
Musée  National  de  Munich,  on  peul  du  moins  s'y  acheminer  petit  à  petit.  L'essentiel 
esl  que  le  local  y  prête.  On  doil  le  reconnaître,  et  quelque  objection  que  l'on  Casse 
au  sujet  du  local  projeté,  siii-loiil  eu  '■!>  qui  cdnn'mi'  li  difficulté  de  son  abord 
isolement,  riusiiilliiiinn  .actuelle  du  Musée  d'antiquités  el  d'armures  ne  pouvail 
être  que  temporaire.  La  porte  de  Uni,  vénérable  reste  de  noire  ancienne  enceinl  ■• 

étail   v Se  n  une  démolition  inévitable,  quand  on  songea  d'abord  à  y  réunir  les 

antiquités  qui,  peu  à  peu,  en  ont  fait  l'ensemble  actuel,  enrichi  successivement 
par  des  dons  el  des  achats.  Ce  local  répond  si  peu  à  sa  destination,  malgré  les  tra- 
vaux d'appropriation  qui  y  oui  été  faits  il  y  a  quelques  années,  sous  la  direction 
de  l'architecte  Beyaert,  qu'il  a  fallu  remiser  une  parlie  des  collections  dans  des 

maisons  absolument  indépendantes,  chose  qui,  évidemment,  n'est  pas  faite  p :  se 

prolonger. 

La  mort  récente  du  conservateur,  M.  Théodore  Juste,  contribuera  pour  sa 
pari,  aussi,  à  l'inauguration  d'un  nouvel  ordre  de  choses.  Historien  de  râleur, 
le  défunt  avait  été  appelé  au  poste  dont  il  s'agit,  un  peu  à  titre  honorifique. 
Sa  nomination  excita,  dans  le  principe,  une  assez  vive  surprise,  d'autant  qu'il  suc- 
cédait n  un  érudit  fort  sérieux,  M.  Schayes,  auteur  d'une  histoire  de  l'architecture 
en  Belgique  et  d'autres  études  archéologiques  d'une  science  incontestée.  Schayes 
fil  paraître  un  premier  catalogue  que  celui  de  son  successeur  ne  réussit  pas  à  faire 
oublier.  Depuis,  on  a  catalogué  certaines  parties  de  la  collection,  grâce  au  con- 
cours d'amateurs  d'une  compétence  spéciale,  mais  étrangers  à  l'établissement,  sys- 
tème qui  ne  fait  que  mieux  ressortir  la  nécessité  de  donner  aux  diverses  sections 
une  importance  définitive  en  plaçant  à  leur  tête,  autant  que  faire  se  peut,  des 
hommes  voués  à  l'élude  approfondie  des  branches,  actuellement  si  nombreuses, de 
la  curiosité.  On  assure  que  l'administration  supérieure  ne  serait  pas  éloignée  d'en- 
trer dans  celte  voie  et  de  laisser,  loul  au  moins  provisoirement,  la  direction  sans 
titulaire.  Le  système  est  fait  pour  surprendre  un  peu,  car  le  mieux  serait  évidem- 
ment de  nommer  d'abord  un  directeur  qui,  ensuite,  ferait  ses  proposition-.  En 
Belgique,  toutefois,  il  n'a  absolument  rien  d'insolite,  nos  Musées  de  peinture 
n'ayant  jamais  eu  de  conservateurs.  Ils  sont  administrés  et  dirigés  par  des  com- 
missions qui  décident  des  achats  et  exercent  leurs  fonctions  à  titre  gratuit à 

peu  prés. 

A  l'époque  où  le  Musée  de  peinture  de  Bruxelles  s'installa  dans  le  local  qu'il 
occupe  aujourd'hui,  l'on  ne  tarda  pas  à  constater  qu'il  devenait  essentiel  de  com- 
biner pourles  salles  nouvellement  appropriées  une  décoration  qui  s'harmonisât  avec 
les  puissantes  tonalités  des  œuvres  anciennes.  On  s'occupe  actuellement  de  ce  tra- 
vail qui  se  fait  sous  la  direction  d'un  décorateur  expérimenté,  M.  Cardon.  Il  s'agit 
surtout  d'atténuer  la  trop  puissante  réverbération  des  clartés  de  la  salle  du  milieu, 
sur  laquelle  s'ouvrent  les  galeries  de  l'État.  On  n'arrivera  peut-être  pas  d'abord  au 
résultat  désiré.  Incontestablement,  l'architecture  du  local  s'accommode  parfaite- 
ment de  la  blancheur  actuelle  des  matériaux.  En  attendant,  il  y  aura  toujours  un 
progrès  eu  égard  à  la  destination  actuelle  de  l'édifice. 
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Une  galerie  que  j'hésite  à  qualifier  do  nouvelle,  car  les  éléments  en  sont,  pour 
l,i  plupart,  anciens,  va  s'ouvrir  prochainement  au  rez-de-chaussée  du  Musée  de 
peinture.  Cette  galerie,  supprimée  depuis  une  dizaine  d'années  faute  de  place,  ren- 
ferme  un  ensemble  d'œuvres  dont  l'importance  est  moindre  au  point  de  vue  de  l'arl 
qu'à  celui  de  l'histoire.  De  là  son  nom  de  Galerie  historique.  On  lui  avait  assigné, 
jadis,  une  série  de  petites  salles,  situées  sous  les  combles,  on  pouvait  dire  les 
plombs  de  l'Ancienne  Cour.  Elle  dispose  actuellement  de  deux  belles  salles,  éclai- 
rées de  cùlé,  et  si  les  chefs  d'œuvre  y  font  absolumenl  défaut,  on  y  trouvera  des 
renseignements  extrêmement  précieux  pour  l'étude  du  passé  de  notre  histoire, 
surtout  en  ce  qui  concerne  les  portraits  de  personnages  qui  s'y  rattachent.  Les  sou- 
verains qui  à  diverses  époques  ont  régné  sur  la  Belgique,  leurs  lieutenants-gouver- 
neurs, des  hommes  de  guerre,  des  prélats,  des  savants,  des  artistes  ont  là  des 
effigies  médiocres,  mais  au  moins  authentiques,  chose  précieuse  pour  les  historiens. 
11  y  a  ensuite  une  très  nombreuse  série  de  toiles  représentant  des  vues  ou  des 
événements,  également  des  scènes  de  mœurs,  sources  d'information  que  seules  des 
œuvres  de  cette  espèce  nous  procurent,  ce  qui,  encore  une  fois,  permet  de  faire  bon 
marché  de  leur  état  de  conservation,  parfois  de  leur  secondaire  valeur  artistique. 
Il  s'en  faut,  du  reste,  que  toutes  ces  peintures  soient  dénuées  de  mérite;  plus  d'une 
pourrait  figurer  au  Musée  ancien  ou  au  Musée  moderne,  sans  trop  d'indignité, 
sans  compter,  au  surplus,  que  tous  les  peintres  dont  le  nom  est  venu  jusqu'à  nous 
n'étaient  pas  des  maîtres.  Déjà,  du  reste,  le  Musée  a  repris,  avec  avantage,  plus 
d'une  œuvre  qui,  jadis,  faisait  partie  de  la  Galerie  historique  :  le  portrait  de  Goltzius 
par  Antonio  Moro,  les  portraits  des  filles  de  Charles-Quint,  de  Coello,  sont  du 
nombre  :  on  les  juge  très  dignes  de  leur  place  actuelle. 

Vous  comprenez  qu'il  ne  s'agisse  que  secondairement  d'attributions  dans  un 
milieu  pareil  à  celui-ci.  On  s'intéresse  pourtant  à  certaines  œuvres  égarées  dans 
cet  ensemble  comme,  par  exemple,  à  un  Siège  de  Tunis  de  J.-C.  Vermeyen  et  à  une 
Bataille  de  Pavie,  du  même  et  dont  l'attribution  pourrait  fort  bien  être  correcte. 
Or,  Vermeyen,  l'homme  à  la  longue  barbe,  est  un  maître  rare  et  dont  les  Musées 
ne  semblent  pas  avoir  recueilli  de  productions.  Le  portrait  d'Otto  Venius,  par  sa 
fille  Gertrude,  mérite  également  une  mention,  à  cause  de  sa  parfaite  authenticité, 
qui,  j'ai  hâte  de  l'ajouter,  ne  lui  donne  pas  une  haute  valeur  artistique.  Le  Musée 
contient,  dans  sa  série  plus  moderne,  quelques  documents  curieux.  Deux  jolis  por- 
traits de  L.  Boilly,  grisailles  datées  de  1810  et  de  181 1  et  reproduisant  les  traits  des 
peintres  Ommcganck  et  Van  Dael.  11  y  a  un  intéressant  dessin,  lavé  à  l'encre  de 
Chine,  de  l'Entrée  à  Bruxelles  de  Napoléon  et  de  Marie-Louise,  par  J.  Leroy;  un 
portrait  de  l'auteur  de  la  Brabançonne,  sur  lequel  est  tracé  de  la  main  même  du 
compositeur,  la  musique  de  l'air  national. 

Une  réunion  de  cette  nature  n'est  donc  pas  un  pur  et  simple  refugium  pecca- 
lorum.  11  permettra,  au  contraire,  d'accueillir  plus  d'une  proposition  que  le  seul 
souci  de  l'art  devrait,  comme  de  juste,  faire  repousser  et  pourra,  un  jour,  à  peu 
de  frais,  devenir  une  annexe  historique  de  très  réelle  valeur. 

L'arrangement  de  la  présente  galerie  est,  du  reste,  fort  agréable. 

Les  acquisitions  récentes  du  Musée  de  peinture  sont  relativement  peu  nom- 
breuses. Dans  l'espèce,  il  est  vrai,  le  nombre  est  peu  de  chose;  c'est  la  qualité 
qu'il  faut  voir  d'abord.  Or,  c'est  une  page  absolumenl  grandiose  que  cet  immense 
Van  Ulrecht,  avec  figures  de  Jordaens,  qui  est  venu  enrichir  notre  galerie  natio- 
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uale.  La  partie  essentielle  de  celte  oeuvre  se  compose  d'un  entassement  de 
victuailles  de  toute  sorte  :  légumes,  fruits,  gibier,  donl  la  représentation  semble 
naître  comme  par  enchantement  90us  le  pinceau  de  l'habile  praticien. 

Tout  cela  s'enlève  de  la  toile  avec  une  puissance  suffisante  pour  n'avoir  rien  a 
redouter  du  voisinage  des  trois  figures  de  Jordaens  de  la  plus  puissante  facture. 
Klles  son  I  groupées  dans  le  coin  a  gauche:  un  vieux  pêcheur  qui  déverse  a  l'a 
plan  sa  pleine  charge  de  gros  poissons;  une  femme,  sorte  de  bacchante,  a  télé 
rieuse;  enfin  un  homme,  dont  la  présence  est  moins  motivée.  Un  vrai  tableau  de 
musée  qui  peut  nous  consoler  un  peu  de  la  perte  du  beau  Van  Utrecht,  acquis 
par  le  prince  Charles  d'Arenberg  à  la  vente  Dubus  de  Gisignies.  Je  ne  dirai  pas 
(lue  la  peinture  soit  d'une  délicatesse  pareille;  on  peul  l'envisager  néanmoins 
comme  un  des  bons  morceaux  de  son  auteur. 

Ce  qu'il  y  a  de  curieux  ici,  c'est  la  signature  :  A.  v.  II.  1  »  ;  3  T .  Il  csl  certain  que 
les   trois  lettres  n'ont  absolument  rien  qui  prèle  à  l'ambiguïté.  L'Il   semble  très 

bien  formé.  Il  ne  peul,  en  aucune  sorte,  et  de  si  prés  qu'on  y  regarde,  passer  | r 

un  U  déformé.  Qu'est-ce  alors  que  cet  assemblage  de  lettres,  en  présence  'l'une 
création  qui  indique  aussi  clairement  ses  deux  auteurs?  Jordaens  y  apparaît 
aussi  précisément  que  Van  Utrecht.  On  cherche  en  vain  la  solution  du  problème, 
car  il  n'y  a  point  dans  la  série  des  maîtres  du  temps,  portés  sur  la  liste  des  affiliés 
àlagilde  d'Anvers,  aucun  maître  à  qui  rapporter  les  susdites  initiales.  Faut-il  croire 
à  la  maladresse  do  quelque  retoucheur,  transformant  un  V  (U)  en  H?  nu  ne 
voit  nulle  trace  de  pareil  méfait.  Le  problème,  vous  le  voyez,  est  d' i  solution 

dil'lieile. 

Le  Musée  de  Bruxelles  n'avait,  point  de  Van  Utrecht  :  aujourd'hui  il  en  a  deux. 
Le  second  csl  une  guirlande  de  fleurs,  portant  en  entier  le  nom  du  peintre.  Il  csl 
pourtant  d'une  qualité  ordinaire  et  n'étail  pas  t'ait,  pour  sauver  son  auteur  de 
l'oubli,  s'il  n'avait  heureusement  à  son  actif  des  pages  plus  brillantes. 

A  citer  aussi  parmi  les  acquisitions  récentes,  un  joli  intérieur  d'église,  de  Henri 
Steenwyck,  signé  et  daté  de  1045. 11  s'agit  évidemment  ici,  de  Steenwyck  le  jeune, 
celui  que  l'histoire  donne  pour  maître  à  Pierre  Neefs.  La  netteté  de  l'oeuvre 
actuelle  est  faite  pour  confirmer  entièrement  une  tradition  qui  ne  repose. 
comme-vous  savez,  sur  aucun  fait  positif. 

Le  Musée  d'Anvers  vient  d'être  mis  en  possession  d'un  tableau  assez  curieux, 
qui  lui  a  été  légué  par  un  amateur  anversois  sous  le  nom  de  Breughel.  Qu'il  s'agisse 
de  Pierre,  le  vieux,  ou  de  quelqu'un  de  ses  nombreux  descendants,  l'attribution 
est  également  fantaisiste.  Je  doute,  au  surplus,  que  personne  l'accepte  quand  le 
tableau  sera  exposé.  La  peinture  est  d'ailleurs  curieuse,  large  de  facture,  ce  qui 
s'explique  surtout  par  les  dimensions  des  personnages  qui  ont  de  cinquante  à 
soixante  centimètres  de  haut.  Harmonie  chaude  cl  beaucoup  de  désinvolture  dans 
l'exécution.  Le  sujet  représenté,  qui  serait  le  Payement  de  la  dîme  au  gré  du 
donateur,  n'est  pas  exactement  interprété.  11  s'agit  de  la  boutique  d'un  procureur, 
enfoui  dans  ses  paperasses  et  ses  sacs  à  procès  et  assailli  par  une  masse  de  clients, 
surtoul  de  campagnards,  accourus  la  pour  acheter  la  bienveillance  du  magistral 
par  des  dons  plus  ou  moins  généreux  :  volailles,  fruits,  etc. 

En  réalité,  le  point  de  départ  de  celle  création  —  et  c'est  ici  son  côté  le  plus 
curieux,  —  csl  l'estampe  bien  connue  d'Abraham  Hosse,  intitulée  la   Boutique  du 
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procureur.  Il  faul  croire  que  cette  composition  obtint  une  grande  faveur,  car 
on  en  rencontre  des  copies,  si  non  toujours  absolues,  du  moins  1res  évidentes, 
dans  quantité   de  collections. 

Le  Musée  de  Bruxelles,  dans  la  galerie  historique  dont  il  esl  question  plus 
baut.  possède  une  reproduction,  de  qualité  secondaire,  mais  textuelle,  du  nou- 
veau tableau  d'Anvers.  J'ai  constaté  que  sur  ce  dernier  l'almanach  fixé  au  mur, 
derrière  le  procureur,  est  en  langue  française.  Au  surplus,  voici  qui  prouve 
le  peu  de  scrupule  des  artistes  à  mettre  au  pillage  le  bien  d'autrui.  On  peut 
voir  dans  la  célèbre  galerie  Steengracht,  à  la  Haye,  un  Van  Delen  de  tout  premier 
ordre,  qui  n'est  celte  fois,  que  la  copie  textuelle  de  l'estampe  d'Abraham  Bosse, 
avec  la  simple  adjonction  de  deux  enfants  au  premier  plan.  Ce  Tableau,  excellent 
pour  son  auteur,  est  daté  de  1042  et  le  plagiaire  y  pousse  le  cynisme  au  point 
de  sculpter  magnifiquement  son  nom  tout  entier,  en  guise  de  signature,  dans  le 
fronton  d'une  porte,  llabemus  confitentem.  reum. 

Il  n'en  est  malheureusement  pas  de  même  de  l'auteur  du  tableau  d'Anvers. 
Mais  nous  pouvons  du  moins  affirmer  que  Breughel  est  innocent  du  méfait. 

Malincs  a  voulu  organiser  cet  été,  à  l'occasion  de  ses  fêles,  une  Exposition  d'art 
ancien  qu'elle  avait  bien  le  droit  de  rêver,  car  peu  de  villes  flamandes  ont  un 
passé  plus  intéressant  en  matière  d'industrie.  Ses  cuirs,  ses  dentelles,  ses  cuivres 
repoussés,  ses  armes  et  ses  armures  ont  eu  jadis  une  célébrité  de  bon  aloi.  Avec 
cela,  il  y  a  eu  à  Malincs  d'excellents  peintres,  des  statuaires  de  premier  ordre,  à 
commencer  par  Colin,  l'auteur  du  monument  de  Maximilien  d'Autriche  à  Inspruck, 
Lucas  Fayd'herbe  et  d'autres.  Vredeman  de  Vries  y  a  fait  ses  débuts  et  Marguerite 
d'Autriche,  «  Margot  la  gente  damoiselle,  »  y  avait  sa  cour.  On  pouvait  donc 
s'attendre  à  voir  sortir  de  maint  recoin  des  restes  d'anciennes  industries  locales 
et  des  œuvres  d'art  sérieuses.  L'attente  a  été  en  grande  partie  déçue. 

Le  fait  est  que  la  coïncidence  de  l'exposition  de  Bruxelles  avait  énormément 
appauvri  le  fonds  disponible.  L'exposition  n'a  cependant  pas  manqué  d'intérêt,  grâce 
surtout  aux  nombreux  documents  que  la  ville  y  avait  envoyés  et  dans  le  nombre 
desquels  il  y  avait  quelques  estampes  curieuses.  Les  dentelles  y  étaient  fort  clair- 
semées et  c'est  regrettable,  attendu  que  les  échantillons  appartenant  à  la  ville  et 
qui  ont  figuré  à  l'Exposition  étaient  superbes.  Par  malheur,  l'industrie  de  la  den- 
telle n'existe  plus  que  nominalement  à  Malines. 

Malines  a  aujourd'hui,  en  Belgique,  la  spécialité  des  meubles  sculptés  dans  le 
goût  (le  mot  semble  un  peu  déplacé),  de  Vredeman  de  Vries.  —  On  recherche  assez 
ces  imitations  de  l'ancien  qui  ont  l'avantage  du  prix  modéré.  En  revanche,  les 
modèles  sont  d'un  style  médiocre  et  c'est  d'autant  plus  regrettable  que  l'industrie 
en  question,  appuyée  sur  des  principes  plus  réellement  artistiques,  serait  évidem- 
ment d'un  très  bon  rapport  dans  une  ville  où  la  main-d'œuvre  est  à  bas  prix  et  où 
les  sculpteurs  sont  très  nombreux. 

La  partie  la  plus  intéressante  de  l'Exposition  malinoise  a  été  la  peinture.  Il  y 
avait  un  ensemble  de  portraits  de  doyens  de  la  gilde  des  hallebardiers,  datant  du 
commencement  du  xvn°  siècle  et  qui,  malheureusement  anonymes,  étaient  faits 
pour  donner  une  excellente  idée  de  l'École  Malinoise  de  ce  temps-là.  Involontaire- 
ment on  se  souvient  que  Frans  Hais  était  de  souche  malinoise  et  l'on  se  demande 
si  l'influence  natale  a  été  complètement  étrangère  à  son  éducation. 
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Le  Musée  s'étail  dessaisi  de  trois  grandes  Loiles  forl  endommagées,  par  mal- 
heur, el  représentant  îles  séances  du  Conseil  de  Malin  iècle.  L'une, 
datée  de  15.61,  esl  la  seule  partie  originale  d'un  ensemble  existanl  aujourd'hui  a 
Vienne  el  donl  la  ville  de  Malines  a  été  dépouillée  il  y  a  forl  longtemps  déjà, 
probablement  à  l'époque  où  l'archiduc  Maihias  emporta  .1  Prague  le  Saint  l 
Mabuse,  qui  y  esl  resté,  aonobstanl  toutes  les  démarches  de  la  municipalité  pour 
obtenir  sa  resl  itution. 

Une  petite  Exposition  d'arl  ancien,  organisée  àCharleroi  a  l'occasi lu  Congrès 

de  la  fédération  des  Sociétés  d'histoire  et  d'archéologie,  lirail  son  intérêl  principal 
des  antiquités  franques  trouvées  dans  la  contrée. 

Lo  Congrès  avait  attiré  un  nombre  très  considérable  d'adhérents  el  les  discus- 
sions y  onl  offcrl  de  l'intérèl  pour  certaines  questions.  Le  Congrès  de  Bruges  de 
l'an  dernier  avait  légué  a  celui  de  Charleroi,  entre  autres  questions  a  résoudre, 
celle  de  la  polychromie  des  églises.  Elle  a  donné  lieu  a  une  nouvelle  et  longue 
discussion.  Si  l'assemblée  s'est  trouvée  ,-'i  peu  prés  unanime  pour  demander  la 
restauration  des  anciennes  peintures,  elle  s'est  trouvée  plus  divisée  pour  en  recom- 
mander de  nouvelles,  dans  les  édifices  anciens,  naturellement. 

Des  voix  autorisées,  celle  de  M.  de  Marsy  notamment,  se  sont  élevées  pour 
recommander  la  prudence  en  cette  manière  délicate.  Le  fail  est,  que  toute  la 
science  du  inonde  ne  suffit  pas  a  faire,  d'un  habile  décorateur  el  un  savant 
archéologue,  un  peintre  assez  distingué  pour  que  l'on  soit  en  droit  de  s'attendre 
à  ce  qu'un  édifice  grandiose  reçoive  forcément,  sous  sa  main,  un  embellissement 
p"ar  le  fait  de  peintures  qui,  pour  être  d'un  archaïsme  parfait,  peuvent  très  bien 
défigurer  un  monument. 

En  Belgique,  d'ailleurs,,  outre  que  de  certaines  églises  gothiques,  —  cl  des  plus 
importantes —  Sainte-Waudru,  à  lions,  actuellement  en  voie  de  restauration  esl 
de  ce  nombre  —  ne  révèlent  aucune  trace  de  peinture,  beaucoup  ont  été  considéra- 
blement transformées,  défigurées,  disent  les  intransigeants,  par  l'adjonction  d'autels 
et  de  jubés  d'un  style  relativement  moderne,  émanant  d'artistes  de  grande  valeur. 
et  dont  le  caractère  s'adapterait  forl  mal  à  une  polychromie  conçue  dans  le  style 
primitif  du  monument.  Si  le  Congrès  a  contribué  à  mettre  en  évidence  cette 
manière  de  voir,  il  comptait,  en  revanche.  îles  partisans  nombreux  de  l'autre 
système.  Un  vœu  émis  en  section,  recommandant  une  prudente  réserve,  vis-à-vis 
des  édifices  où  une  polychromie  d'ensemble  risquerait  de  porter  atteinte  au  carac- 
tère solennel  de  la  conception  architecturale,  n'a  pas  été  ratifié  par  l'assemblée 
générale  qui,  sans  se  prononcer  sur  le  fond,  a  renvoyé,  une  fois  encore,  les  parties 
à  se  pourvoir  devant  un  nouveau  congrès. 

Aux  yeux  de  beaucoup  de  membres  le  mieux  serait  de  restreindre  la  polychromie 
aux  conceptions  architecturales  dont  l'auteur  esl  à  même  de  préciser  la  décoration. 
Dans  le  doute,  abstiens-toi.  N'est-ce  pas,  en  effet,  ce  que  la  sagesse  paraît  dicter 
en  une  matière  de  cette  gravité  ? 

Le  dernier  fascicule  du  Bulletin-Rubens  nous  apporte  un  ensemble  d'informa- 
tions de  quelque  importance  sur  divers  artistes  du  xvir3  siècle.  M.  Bertolotti, 
conservateur  des  archives  de  l'Etat,  à  Mantoue,  communique  le  fruit  de  quelques 
nouvelles  recherches  sur  le  séjour  de  Rubens  en  Italie.  Le  nom  du  maître  apparaît, 
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à  diverses  reprises)  au  cours  d'une  instruction  judiciaire,  ouverte  en  1631,  à  propos 
d'un  vol  de  pierreries  commis,  en  Portugal,  par  un  Sicilien  du  nom  de  .labritio  di 
Valguarnera.  Cel  homme  avait,  paraît-il,  guéri  Rubens  de  la  goutte;  il  était 
grand  amateur  d'objets  d'art.  Lié  aussi  avec  le  Poussin,  que  l'on  voit  intervenir 
comme  témoin,  il  avail  acquis  de  ce  dernier,  un  Printemps  et  l'Arche  enlevée  par 
les  Philistins,  pour  200  écus. 

On  fil  comparaître  encore  le  Valenlin  dont,  pour  la  première  fois,  le  greffier 
nous  signale  le  nom  de  famille.  Baglione,  qui  avait  connu  le  peintre  français, 
l'appelle  simplement  Valentino.  —  Plus  lard  on  lui  donne  le  prénom  de  .Moise.  — 
Or,  il  résulte  du  document  judiciaire  exhumé  par  M.  Bertololli,  que  Valenlin  était 
un  simple  prénom  et  que  le  nom  de  famille  du  peintre  était  «  Bologne  ».  Descen- 
dait-il  du  sculpteur  de  ce  nom?  Je  l'ignore.  Valenlin  avait  peint  également  pour 
Valguarnera,  notamment  un  tableau,  une  Zingara,  une  bohémienne,  donc,  payée 
cent  écus.  Notez  que  le  Sicilien  avait  tout  bonnement  dépouillé  le  muletier  chargé 
de  pierreries.  Comme  conclusion,  j'ajouterai  que  ce  singulier  amateur  mourut  en 
prison  le  -2  janvier  1032.  On  ne  dit  pas  ce  que  devinrent  ses  tableaux. 

HENRI    HYMANS. 
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GRAVURE   EN   COULEURS 


(premier    article.) 


La  Couleur,  ce  merveilleux  élément  de 
gaieté  que  l'art  emprunte  à  la  nature,  sem- 
blait devoir  rester  à  jamais  l'apanage  de  la 
peinture.  La  Gravure  a  eu  l'audace  de  le  lui 
envier.  Elle  n'a  pas  voulu  se  confiner  éter- 
nellement dans  la  gamme  monochrome  et 
triste  à  laquelle  ses  moyens  d'action  parais- 
saient la  vouer.  Dès  que  la  gravure  exista, 
germa  l'idée  de  la  faire  servir  à  l'imitation 
du  dessin,  mais  c'est  depuis_  le  milieu  du 
siècle  dernier  surtout  que  l'introduction  des 
couleurs  dans  la  gravure  s'est  multipliée. 
On  peut  même,  —  laissant  à  part  le  sérieux 
burin  qui  est  toujours  demeuré  l'agent  ex- 
clusif du  noir,  —  énoncer  avec  M.    Henri 
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Beraldi,  l'historien  des  Graveurs  du  xixe  siècle,  cette  proposition  qui 
résume  à  elle  seule  l'histoire  de  la  gravure  en  couleurs  depuis  cent 
cinquante  ans  •  «  De  chaque  nouveau  procédé  de  gravure  en  noir  inventé,  eut 
immédiatement  dérivé  un  procédé  correspondant  de  gravure  en  couleurs,  d 

Bien  des  essais  suivis  d'éclatantes  réussites  ont  marqué  cette  lutte 
contre  le  noir  dans  l'estampe.  Avec  quels  succès,  par  quels  artistes, 
au  moyen  de  quels  procédés  elle  a  été  poursuivie,  c'est  ce  que  nous 
voulons  exposer  ici  depuis  les  premières  manifestations  du  chiaros- 
curo  ou  camaïeu  en  Italie  et  en  Allemagne,  jusqu'au -dernier  cri  de 
l'affiche  flamboyante,  jusqu'au  plus  récent  Chéret,  en  passant  par 
l'école  singulièrement  florissante  des  petits-maîtres  du  dernier  siècle. 

Le  moment  est  bien  choisi  d'ailleurs  pour  s'occuper  de  la  gravure 
en  couleurs.  Jamais  les  productions  raffinées  de  Janinet  et  de  De 
Bucourt  n'ont  été  plus  fêtées  des  amateurs.  Jamais  les  portraits  histo- 
riques en  couleurs  n'ont  été  recherchés  avec  plus  de  passion.  Un  mou- 
vement très  vif  se  manifeste  aussi  depuis  quelques  années  d'une  façon 
indéniable  pour  l'emploi  de  la  couleur  dans  l'estampe.  Elle  a  reparu 
dans  l'estampe  de  choix  comme  aussi  dans  l'illustration  courante  ;  elle 
a  pénétré  dans  le  livre,  se  multiplie  dans  les  journaux,  et  descendant 
même  dans  la  rue,  s'étale  sur  les  murs  avec  les  affiches  et  vient  en 
aide  au  prospectus  et  à  la  réclame. 

Nous  avons  donc  cru  intéressant  de  passer  en  revue  ses  manifes- 
tations multiples,  à  leur  origine  d'abord,  alors  que  le  camaïeu  s'efforce 
d'imiter,  dans  leurs  tonalités  distinguées ,  les  dessins  des  grands 
maitres  ;  plus  tard,  dans  les  curieuses  tentatives  des  Le  Blon  et  des 
Dagoty,  leurs  portraits  de  grandeur  nature  et  leurs  planches  anato- 
miques.  La  manière  noire  qu'ils  emploient  parfois  comme  dessous  dans 
leurs  planches,  ayant  trouvé  chez  les  graveurs  anglais  des  praticiens 
très  habiles,  nous  dirons  quelques  mots  des  portraits  en  couleurs 
de  l'Ecole  anglaise.  Dans  le  cours  du  xvme  siècle  les  découvertes  et 
les  perfectionnements  se  multiplient  pour  les  procédés  de  gravure. 
La  manière  du  crayon  permet  à  des  artistes  comme  Bonnet  et  Demar- 
teau  de  rendre,  dans  leur  fleur,  les  dessins  de  Boucher  ou  de  J.-B. 
Huet.  Le  pointillé  de  couleur  donne,  sous  la  main  des  Anglais,  des 
résultats  d'une  incomparable  douceur.  L'aquatinte,  inventée  par  Le 
Prince,  reproduit  à  tromper  les  lavis  de  sépia  et  de  bistre.  Ce  procédé 
à  la  manière  du  lavis  fait  le  fond  de  la  gravure  en  couleurs  propre- 
ment dite,  celle  à  planches  de  cuivre  multiples  :  Janinet,  Sergent, 
Descourtis,  Alix  et  leur  maitre  à  tous,  De  Bucourt,  le  portent  au 
plus  haut  point  de  perfection. 
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Nous  dirons  tout  ce  que  ces  charmants  artistes  ont  conservé  de 
piquantes  scènes  de  mœurs  parleurs  ingénieux  artifices,  comme  ils 
ont  rendu  l'apparence  même  des  personnages  historiques  h  l'effet 
des  costumes  de  leur  temps.  Les  modes  et  les  physionomies  popu- 
laires de  l'époque  du  Directoire  et  de  l'Empire  ont  gardé,  grâce  au 
crayon  humoristique  de  Carie  Vernet  et  de  Bosio,  loute  leur  saveur 
et  leur  imprévu.  Daumier,  Gavarni,  Grand  ville,  Traviès,  Monnier, 
ces  philosophes  du  dessin,  trouvent  comme  leurs  devanciers  des  in- 
terprètes et  des  metteurs  en  œuvre  distingués,  bien  que  pour  ces 
derniers,  la  couleur  consiste  surtout  en  un  coloriage  au  pinceau. 

Car  dans  cet  art  de  la  couleur,  la  main-d'œuvre,  il  faut  bien  le 
reconnaître,  joue  un  rôle  important.  Il  ne  suffit  pas  que  le  modèle 
soit  bon.  L'imprimeur  et  le  maniement  du  procédé  ont  une  part 
décisive  dans  le  résultat  obtenu.  Est-ce  à  cause  de  cette  collaboration 
forcée  de  l'artiste  et  de  l'ouvrier  que  les  fervents  adorateurs  du 
burin  ont  cru  devoir  partir  en  guerre,  et  refuser  tout  intérêt  à  ces 
produits  charmants  et  fragiles  d'un  art  bien  parisien  cependant, 
sans  se  rendre  assez  compte  de  leur  cachet  d'élégance  et  de  suprême 
raffinement?  Ils  ont  trouvé  juste,  sinon  d'anathématiser  la  gravure 
en  couleurs,  du  moins  de  lui  prodiguer  les  épithètes  dédaigneuses  de 
petit  art,  de  gravure  de  modes,  de  procédés  sans  valeur  esthétique.  Pour- 
quoi petit  art?  En  quoi  De  Bucourt,  par  exemple,  est-il  moins  spiri- 
tuel et  moins  documentaire  qu'Abraham  Bosse  ou  Callot  ?  Comment 
la  gravure  en  couleurs,  qui  traduit  si  bien  dans  la  chatoyante  variété 
de  ses  tons,  les  gouaches  légères  de  Baudouin,  de  Caresme  et  de 
Lavreince,  les  fines  peintures  de  Taunay  et  de  Schall,  ou  les  aqua- 
relles limpides  de  Borel,  serait-elle  moins  apte  que  le  froid  burin,  à 
vulgariser  leurs  compositions  amusantes? 

Nombreux  seront  les  artistes  détalent  préoccupés  du  coloris  dans 
l'estampe,  que  nous  rencontrerons  sur  notre  route,  tantôt  s'inter- 
prétant  eux-mêmes  et  plus  souvent  gravant  les  ouvrages  d'autrui. 
Nous  apprécierons  leurs  travaux  et  nous  nous  estimerons  heureux 
d'avoir  contribué  pour  notre  faible  part,  à  rendre  à  la  gravure  en 
couleurs  la  place  qu'elle  mérite. 

D'abord,  pour  plus  de  clarté,  établissons  bien  qu'il  y  a  trois 
manières  d'obtenir  une  estampe  en  couleur. 

Premièrement,  par  le  coloriage  à  la  main,  sommaire  et  grossi^*» 
dans  les  caricatures,  les  placards,  les  images  populaires,  certaines 
planches  xylographiques,  et  plus  soigné  dans  les  livres  d'heures  im- 
primés où  elles  sont  encore  des  miniatures,  dans  les  estampes  desti- 
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nées  aux  amateurs,  dans  les  gravures  de  modes,  les  livres  de  luxe 
et  les  ouvrages  scientifiques. 

Secondement,  par  l'emploi  d'une  seule  planche  gravée,  encrée 
à  la  poupée,  c'est-à-dire,  par  des  tampons  trempés  dans  des  encres 
de  diverses  couleurs,  verte  pour  le  paysage,  carminée  pour  les 
chairs,  etc..  On  n'a  plus  alors  qu'à  tirer  pour  obtenir  l'estampe  en 
couleurs  d'un  seul  coup.  Les  graveurs  au  burin  et  au  pointillé 
du  xvme  siècle,  ou  plutôt  leurs  imprimeurs,  nous  ont  laissé,  par  ce 
moyen,  des  épreuves  agréables  et  harmonieuses;  on' dit  encore  de 
ces  pièces  qu'elles  sont  imprimées  au  pouce. 

Troisièmement,  par  plusieurs  planches  successives,  gravées  uni- 
quement dans  les  parties  qui  doivent  imprimer  une  couleur  diffé- 
rente. Par  leur  juxtaposition  et  leur  encrage  habiles,  demandant 
un  coup  de  planche  nouveau  pour  chaque  couleur,  les  graveurs  et 
leurs  imprimeurs  sont  arrivés  à  produire  leurs  jolies  pièces.  Dans 
cette  dernière  catégorie  de  la  gravure  en  couleurs  proprement  dite 
il  faut  ranger,  le  camaïeu,  la  manière  noire  ou  mezzotinto  dans  ses 
applications  à  la  couleur,  l'aquatinte  ou  manière  du  lavis  et  la  manière 
du  crayon.  Etablissons  une  dernière  distinction  entre  les  planches 
gravées  en  creux,  qui  s'impriment  en  taille-douce,  et  les  planches  en 
relief  qui  s'impriment  typographiquement. 

Ace  dernier  procédé,  très  perfectionné  maintenant,  se  rattachent 
les  premiers  essais  de  gravure  en  couleurs,  sous  le  nom  de  camaïeu, 
obtenus  primitivement  par  deux  pièces  de  bois  gravées  en  relief 
encrées  séparément,  la  première  donnant  le  contour  de  la  compo- 
sition et  la  seconde  fournissant  les  ombres  ou  le  fond,  le  blanc  du 
papier  étant  réservé  pour  les  lumières.  Des  points  de  repère  aidaient 
à  superposer  exactement  les  deux  impressions. 

Il  est  à  supposer  que  l'on  procéda  ainsi  dans  la  fabrication  des 
premières  cartes  à  jouer,  car  l'idée  d'obtenir  l'impression  en  couleur 
remonte  haut;  mais  sans  chercher  à  percer  ces  origines  lointaines, 
on  peut  dire  que  celle  de  donner  l'illusion  d'un  dessin  dut  se  faire 
jour  en  même  temps  que  les  livres  imprimés  se  substituaient  aux 
manuscrits,  alors  que  la  gravure  sur  bois  venait  prendre  la  place 
des  miniatures. 

Nous  ne  discuterons  pas  la  priorité  des  artistes  Allemands  sur 
les  Italiens  dans  la  gravure  en  camaïeu  dite  aussi  en  clair-obscur. 
Papillon,  dans  son  Traité  historique  et  pratique  de  la  gravure  en  bois, 
affirme  qu'il  y  eut  des  essais  de  gravures  en  ce  genre  avant  l'an  1500 
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en  Allemagne  et  que  l'on  peut  même  constater  déjà  dans  le  Psalte- 
liniii  de  1457,  imprimé  par  Faust  et  Schœffer  plusieurs  lettres  «  à 
rentrées  de  couleur  ».  L'un  des  premiers  graveurs  en  camaïeu  fut 
Hans  Burgmair,  célèbre  par  ses  magnifiques  compositions  à  la  gloire 
de  l'Empereur  Maximilien,  dont  le  portrait  par  lui  existe  en  clair- 
obscur.  Son  Saint  Georges  à  deux  teintes,  bien  campé  sur  son  cheval 
caparaçonné,  a  de  la  grandeur  et  de  la  noblesse.  Albert  Durer  a 
aussi  essayé  du  camaïeu,  témoin  le  portrait  grand  comme  nature 
d'Ulrich  Varnbuhlér,  daté  de  1522,  et  son  Rhinocéros  qife  l'on  peut  voir 
reproduit  ici,  du  moins  ces  planches  furent-elles  exécutées  sous  ses 
yeux,  car  on  veut  que  le  grand  artiste  ait  dédaigné  de  tailler  le  bois 
lui-même? 

L'influence  de  Durer  est  énorme  sur  les  artistes  de  son  temps. 
Hans  Baldung,  Hans  Wechtlin  dit  Pilgrim,  de  Strasbourg,  ont  tra- 
vaillé tout  à  fait  dans  le  goût  du  maitre  de  Nuremberg.  Ce  dernier  a 
gravé  en  camaïeu  une  dizaine  de  pièces  fort  rares,  dont  les  tons 
tendent  à  l'imitation  d'un  dessin  à  la  plume  rehaussé  de  blanc,  sur 
le  fond  brun  ou  vert  d'eau  du  papier.  Les  plus  intéressantes  sont 
la  Vierge  au  Jardin,  l'Orphée,  Pijraine  et  Thisbé,  Saint  Sébastien  et  surtout 
le  Reître  à  cheval  et  -son  hallebardier,  qui  ont  la  finesse  et  donnent 
l'illusion  du  dessin  original.  Lucas  de  Leyde,  Lucas  Cranach  ont 
aussi  quelque  peu  touché  au  camaïeu.  L'Adam  cl  Ere  de  celui-ci,  es- 
tampe aux  larges  tailles  sommaires  sur  un  fond  couleur  de  brique, 
donne  l'impression  du  grand  art  dans  sa  majestueuse  simplicité. 

Hugo  da  Carpi.  quia  passé  longtemps  pour  l'inventeur  de  la  gra- 
vure en  clair-obscur,  chiaroscwro,  ne  serait  en  somme  venu  qu'après 
ces  maîtres.  C'est  l'avis  de  Papillon.  Il  croit  que  cet  artiste,  après 
avoir  vu  les  premiers  camaïeux  à  deux  planches,  l'une  imprimant  les 
traits  et  les  hachures,  et  l'autre  les  parties  mates,  «  imagina  de  faire 
des  camaïeux  à  trois  et  quatre  planches  ou  rentrées  de  teintes  par 
dégradations  dans  la  même  couleur  sans  aucune  taille,  ce  qui  faisait 
des  mates  de  couleur  adoucie  qui  semblaient  avoir  été  faites  au 
pinceau.  » 

C'est  ainsi  que  la  Mort  d'Ànauias,  d'après  Raphaël,  est  exécutée  à 
quatre  teintes,  et  le  Saint  André  à  trois  seulement.  Maitre  Hugo  fut 
donc  un  perfectionneur  plus  qu'un  inventeur;  il  n'en  voulut  pas 
moins  conserver  pour  lui  seul  l'exploitation  du  procédé,  obtint  un 
privilège  du  Sénat  de  Venise  et  se  fit  garantir  son  brevet  par  le  pape 
à  peine  d'excommunication.  Nous  relevons  en  effet  l'inscription  sui- 
vante sur  le  fac-similé  d'un  dessin  représentant  Énée  sauçant  son  père 
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Anchise  d'après  Raphaël  :  Quisquis  has  (abellas  invito  aulore  imprimel 
ex  diri  Le/mis  A  ac  Ut.  principis  Venetiarum  decrelis  excomunicalionis 
sententiam  et  alias  penas  incurret.  Bomœ  apud  Ugum  de  Carpi  impressa. 
M.DXVIII;  ce  qui  équivaut  à  la  moderne  inscription  des  billets  de 
banque  :  «  la  loi  punit  le  contrefacteur  des  travaux  forcés  ».  Quoi  qu'il 
en  ait  été  de  ces  défenses,  l'artiste  a  gardé  aux  dessins  de  Raphaël 
leur  effet  général  et  leur  couleur.  Son  procédé  imite  bien  l'aspect  du 
lavis  de  bistre  ou  d'encre,  et  sait  conserver  à  la  composition  la  cha- 
leur et  le  style. 

Un  autre  artiste,  travaillant  le  camaïeu  avec  énergie,  et  remar- 
quable pour  la  largeur  et  la  franchise  dans  l'exécution,  c'est  Becca- 
fumi.  Le  fameux  auteur  du  pavé  de  la  cathédrale  de  Sienne  est 
brutal  peut-être,  ses  tètes  ont  ce  caractère  sauvage  que  lui  repro- 
chait déjà  Vasari,  mais  il  est  énergique  et  vigoureux  dans  ses  figures 
d'Apôtres.  Mariette  remarque  qu'il  réunissait,  au  moyen  de  rep^ 
les  planches  de  cuivre  aux  planches  en  bois  donnant  les  rehauts,  ce 
qui  était  «  d'un  effet  surprenant  ». 

C'était  aussi  le  procédé  employé  par  le  Parmesan.  L'œuvre  de 
Francesco  Mazzola  ou  Mazzuoli  dit  le  Parmesan,  est  riche  en  pièces 
superbes  gravées  en  clair- obscur  et  tirées  dans  les  tons  les  plus 
colorés.  La  caractéristique  de  son  dessin  est  l'élégance  et  la  distinc- 
tion. Ses  compositions  ont  le  don  du  mouvement  et  de  la  vie.  Il  est 
l'inventeur  de  la  gravure  à  l'eau-forte  et  les  rares  épreuves  qui  nous 
restent  de  lui  ont  toujours  été  recherchées  des  artistes  et  des  ama- 
teurs pour  leur  grâce  et  leur  feu.  Les  beaux  camaïeux  qui  portent  la 
marque  de  son  génie,  Y  Adoration  des  Mages,  au  ton  bleu  cendré  de 
cette  teinte  distinguée  qu'il  affectionnait  pour  ses  dessins,  la  figure 
d'une  si  grande  allure  du  Temps,  tirée  en  violet  rehaussé  de  hachures 
blanches,  celle  d'un  Prophète  d'aspect  michelangesque,  sont-ils  entail- 
lés par  lui?  On  aurait  aimé  à  croire  qu'au  moins  les  planches  signées 
de  son  monogramme  F.  P.  lui  appartenaient,  d'autant  que  le  graveur 
en  bois  est  resté  inconnu.  Mariette  pourtant  ne  lui  donne  en  propre 
que  peu  de  pièces  en  camaïeu,  le  Saint  Simon  et  le  Saint  Thomas 
qui  sont  des  traits  d'eau-forte  sur  lesquels  l'artiste  aurait  ajouté 
deux  planches  en  bois  pour  rendre  les  tons  du  lavis.  C'est  également 
l'opinion  de  Bartsch  et  de  Passavant,  qui  attribuent  presque  tous  les 
camaïeux  aux  graveurs  en  bois  qui  entouraient  le  Parmesan.  Incli- 
nons-nous devant  ces  autorités  et  contentons-nous  de  croire  à  son 
influence  la  plus  directe. 

Les  interprètes  de  talent  ne  manquaient  pas  d'ailleurs  autour  de 
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lui.  On  a  de  Meldolla,  son  traducteur  par  excellence,  une  suite 
X  Apôtres  en  treize  pièces  et  la  Vierge  entourée  de  plusieurs  Saints  tirée 
à  deux  planches.  Une  pièce  en  bleu  de  beaucoup  de  puissance,  Le 
Christ  et  les  boiteux  à  la  porte  du  Temple,  est  signée  de  Nicolaûs  Vicen- 
tinus.  Un  autre  interprète  excellent  est  Antonio  da  Trento.  C'est  lui 
que  Vasari  accuse  d'avoir  volé  au  Parmesan  une  quantité  de  dessins 
magnifiques.  Ils  se  retrouvèrent  en  1721  dans  la  collection  du  comte 
d'Arundel  à  Londres,  où  le  graveur-amateur  Zanetti  les  acquit. 
L'enthousiaste  vénitien  remit  en  honneur  les  procédés  en  chiaroscuro 
de  Hugo  da  Carpi  et  du  Parmesan  et  grava  tout  à  fait  dans  leur 
manière  une  partie  des  dessins  de  son  recueil,  de  1723  à  1730, 
dédiant  à  ses  amis  Jabach,  Crozat,  à  Mariette  surtout  ses  Saintes 
Familles  et  ses  Prophètes. 

Au  xviie  siècle  le  camaïeu  trouve  encore  des  adeptes.  Bart.  Corio- 
lanus  travaillait  surtout  d'après  les  dessins  du  Guide,  à  Bologne,  de 
1630  à  1640;  Christophe  Jegher,  gravait  par  le  même  procédé  de 
grandes  pièces  d'après  Rubens,  son  maitre,  et  sur  ses  conseils; 
Goltzius,  Bloemart  dans  les  Pays-Bas  ont  aussi  travaillé  dans  le 
même  goût;  puis  il  faut  sauter  un  long  espace  de  temps  et  arriver 
à  Nicolas  Lesueur,  pour  trouver  réappliqués  avec  habileté  les  pro- 
cédés du  clair-obscur.  C'est  lui  qui  gravait  et  imprimait  pour  Crozat, 
Mariette  et  le  comte  de  Caylus,  les  beaux  camaïeux  d'après  les  dessins 
des  grands  maîtres  placés  dans  le  second  volume  du  Cabinet  du 
Roy  (1742). 

Lesueur  reprit  la  méthode  ancienne  en  combinant  les  planches 
de  cuivre  traitées  à  l'eau-forte  pour  imiter  le  trait  de  plume  avec  des 
planches  de  bois  gravées  en  relief  pour  produire  les  effets  du  lavis. 
Secondé  par  le  comte  de  Caylus,  un  graveur-amateur  très  adroit  à 
transporter  l'esprit  d'un  dessin  sur  le  cuivre,  cet  habile  praticien  en 
arriva  à  saisir  sur  le  vif  la  manière  des  maîtres.  Tel  de  ses  camaïeux 
verdâtre  ou  bistré  est  une  reproduction  intégrale  d'un  dessin  de 
Raphaël  qui  pourrait  rivaliser  avec  les  procédés  d'une  implacable 
fidélité  en  usage  aujourd'hui.  Charles-Nicolas  Cochin,  dans  sa  jeunesse, 
et  d'autres  encore,  ont  fait  le  travail  d'eau-forte  de  ces  reproductions 
que  Nicolas  et  Vincent  Lesueur  complétaient  dans  le  ton  des  ori- 
ginaux. 

Papillon  a  gravé,  lui  aussi,  quelques  pièces  à  plusieurs  tons, 
Jackson  en  Angleterre,  Bartsch,  Prestel  à  Vienne,  mais  c'est  la  fin  ; 
le  camaïeu  a  dit  son  dernier  mot  et  le  procédé  ne  servira  plus  à  la 
fin  du  xviil6  siècle  qu'à  l'industrie  du  papier  peint. 


LE    M  A.  RI  AGE     MYSTIQUE     DE     SAINTE    CATHEK1NE,     PAR     LE     PARMESAN. 

{Planche  de  dessin  pour  le  camaïeu.) 
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Arrivons  à  la  gravure  en  couleurs  proprement  dite,  à  celle  du 
moins  qui  laisse  l'imitation  des  dessins  de  maîtres  pour  ~'e~sayer 
dans  la  gamme  des  tons  et  s'efforcer  de  rendre,  avec  Le  Blon  et  les 
Dagoty.  soit  la  coloration  des  tableaux,  soit  l'aspect  même  de  la 
ligure  humaine  et  la  vérité  de  son  coloris.  Ces  artistes  s'étant  servis 
de  la  manière  noire  comme  base  ou  fond  de  leurs  planches,  il  convient 
de  dire  quelques  mots  du  procédé,  dont  le  nom.  suivant  l'expression 
ehin,  signale  le  défaut  capital. 

Il  fut  inventé  par  un  officier  au  service  du  prince  !•-  Hesse-Cassel, 
Louis  de  Siéghen.  Sa  première  œuvre  fut  le  portrait  de  sa  souve- 
raine, la  landgravine  Amélie-Elisabeth.  Il  communiqua  son  secret  à 
Robert  de  Bavière  qui  le  laissa  répandre.  La  manière  noire  diffère 
•  ssentiellement  des  autres  modes  de  graver  en  ce  que  la  planche  de 
cuivre,  au  lieu  de  conserver  le  poli  du  métal,  est  préparée  totalement 
en  noïr  au  moyen  d'un  instrument  d'acier  de  forme  demi-circulaire 
nommé  berceau,  muni  à  son  extrémité  d'une  quantité  d'aspérités  qui 
pénètrent  le  métal.  Le  balancement  de  cet  outil  sur  la  planche  pro- 
duit une  foule  de  petites  saillies  rapprochées  qui  la  dépolissent 
entièrement.  On  use  alors  avec  le  racloir  les  parties  que  l'on  veut 
avoir  dans  la  demi-teinte  et  on  les  aplanit  tout  à  fait  pour  les 
lumières. 

Les  artistes  anglais  ont  obtenu  des  résultats  d'une  incomparable 
douceur,  grâce  à  ce  procédé  dont  on  pourrait  pourtant  avec  raison 
critiquer  la  mollesse.  Le  Blon,  en  le  compliquant  de  trois  planches, 
dont  chacune  donne  l'une  des  couleurs  primitives,  a  réellement  été 
l'inventeur  de  la  gravure  en  couleurs. 

Un  singulier  type  d'inventeur  malheureux,  ce  Jacques-Christophe 
Le  Blon.  Né  à  Francfort  en  1670,  on  le  trouve  à  Rome  en  1696,  à 
La  suite  de  l'ambassade  du  comte  de  Martinitz.  Il  profite  de  son 
séjour  dans  cette  ville  pour  prendre  les  leçons  de  Carlo  Maratta.  On 
le  retrouve  plus  tard  à  Amsterdam,  où  le  peintre  Overbeck  le  fait 
venir.  Il  y  peint  en  miniature,  ce  qui  lui  affaiblit  la  vue,  et  y  grave 
en  1710  un  portrait  du  prince  Eugène  de  Savoie.  En  même  temps  il 
s'occupe  d'inventions  diverses,  essaye  d'imprimer  en  couleurs  sur 
papier  et  sur  toile,  et  se  décide  à  passer  en  Angleterre  pour  y 
exploiter  son  procédé  de  reproduction  des  tableaux  et  des  pièces 
anatomiques. 

Est-ce  alors  que  l'artiste  grava  les  portraits,  de  grandeur  nature, 
de  George  II  et  de  la  Reine  d'Angleterre  sa  femme?  C'est  fort  probable. 
On  peut  en  dire  autant  du  portrait  de  Rubens  et  d'une  estampe  repré- 
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sentant  Les  Enfants  de  Charles  I  .  mais  son  Van  Dyck  a  dû  être  exécuté 

en  France  où  il  était  annoncé  clans  le  Mercure  au  mois  d'août  1738 
En  effet,  après  l'avôrtement  de  ses  entreprises  en  Angleterre, 
après  l'insuccès  d'une  série  de  planches  anatomiques  interrompue, 
suivant  Choffard,  par  le  décès  de  L'anatomiste,  et  la  ruine  d'une  entre- 
prise de  tapisseries  et  d'étoffes  imprimées,  Le  Dion  passa  en  France. 
toujours  nanti  de  son  fameux  secret. 

«  Le  secret,  dit  Mariette,  n'en  a  jamais  été  un  pour  les  personnes 
intelligentes.  L'art  de  distribuer  sur  chacune  des  trois  planches  ce 
qu'il  fallait  de  gravure  pour  qu'il  naisse  de  leur  assemblage  un 
ouvrage  parfait,  et  la  façon  de  les  imprimer,  tout  le  mystère  était  là.  » 
C'est  Mariette  encore  qui  nous  apprend  que  le  portrait  de  Van 
Dyck  et  celui  du  Cardinal  de  Fleuri/  furent  exécutés  sous  les  yeux  de 
Le  Blon  par  ses  élèves.  Gautier  et  Robert,  qu'il  avait  formés.  Ces 
travaux  étaient  considérés  par  le  critique  comme  des  essais  d'un 
art  qui  se  perfectionnerait  dans  la  suite  : 

«  Il  a  fait  imprimer,  dit-il.  pour  la  satisfaction  des  curieux,  des 
épreuves  séparées  des  planches  qui,  portant  chacune  une  couleur 
particulière,  concourent  à  rendre  par  l'impression,  le  coloris  et  le 
contour  desdits  portraits,  en  bleu,  en  jaune,  en  vert  par  le  mélange 
des  deux  précédentes,  enfin  en  rouge.  » 

Voilà  des  épreuves  qu'il  serait  bien  curieux  de  retrouver  mainte- 
nant! En  1740,  Le  Blon  obtenait  un  privilège  exclusif  du  roi  pour  sa 
méthode,  sous  condition  qu'il  serait  tenu  de  faire  graver  et  imprimer 
en  présence  des  commissaires  Duhamel  du  Monceau  et  Gaultier  de 
Montdorge,  nommés  à  cet  effet,  et  qu'il  leur  dévoilerait  tous  les 
secrets  de  la  pratique  de  son  art. 

Il  l'avait  d'ailleurs  fait  connaître  en  Angleterre  dans  un  opuscule 
intitulé  Coloritto  or  the  Harmony  of  colouring  in  painting.  Plus  tard, 
l'Art  (l'imprimer  les  tableaux  publié  à  Paris  en  1756,  sur  ses  instruc- 
tions verbales,  par  son  élève  J.  Robert,  croyons-nous,  mit  le  public 
au  fait  des  tons  de  sa  palette,  du  choix  à  faire  des  planches  de  cuivre 
et  des  instruments,  de  l'ordre  dans  lequel  les  couleurs  doivent  se 
succéder,  des  précautions  à  prendre  pour  l'impression  et  des  retou- 
ches au  burin  nécessaires. 

Le  détail  minutieux  de  l'opération  nous  entraînerait  trop  loin. 
Bornons-nous  à  dire  qu'elle  consistait  à  grainer  finement  trois 
planches  avec  le  berceau,  comme  pour  la  manière  noire  ordinaire  et 
à  les  travailler  au  racloir  en  conservant  la  grainure  «  dans  son  vif  > 
pour  les  ombres,  en  l'émoussant  dans  les  parties  de  demi-teintes,  et 
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en  la  ratissant  dans  les  clairs,  afin  de  permettre  au  papier  de  fournir 
les  luisants. 

La  première  planche  devait  imprimer  le  bleu  et  rendre  les  tour- 
nants et  les  fuyants;  la  seconde  planche  le  jaune,  donner  les 
couleurs  tendres  et  les  reflets;  enfin  la  planche  de  rouge,  animer  le 
tableau  et  fortifier  les  bruns  jusqu'au  noir.  Parla  combinaison  des 
trois  couleurs  simples  habilement  ménagées,  on  obtenait  tous  les 
tons  intermédiaires. 

Le  noir,  on  le  voit,  n'était  pas  employé  par  Le  Blon,  ce  qui 
rendait  ses  travaux  beaucoup  plus  délicats.  Les  ombres  se  formaient 
d'elles-mêmes  par  superposition,  renforcées  seulement  de  quelques 
hachures  de  burin.  Il  repoussait  énergiquement  l'emploi  de  la 
quatrième  planche,  celle  en  noir,  pour  obtenir  d'un  coup  les  ombres, 
comme  indigne  de  son  art,  ce  qui  le  différencie  de  ses  successeurs. 
C'est  avec  ces  moyens  d'action  qu'il  a  fait  son  chef-d'œuvre,  le 
portrait  de  Louis  XV,  de  grandeur  nature,  l'un  des  premiers  essais 
en  France  d'une  pièce  en  couleur  de  cette  dimension.  Une  belle 
épreuve  de  ce  curieux  morceau  de  gravure  est  exposée  au  Cabinet 
des  Estampes  à  Paris.  Il  joue  le  pastel  d'une  façon  étonnante.  Le 
jeune  roi  est  dans  toute  la  fleur  de  sa  jeunesse,  la  physionomie 
douce  et  fière.  Les  tons  de  chair  sont  sobres  et  le  bleu  des  étoffes 
superbe. 

Nous  croyons  du  reste,  appuyé  en  cela  sur  Mariette,  que  Le  Blon 
gravait  peu  lui-même  et  faisait  exécuter  les  planches  sous  ses  yeux 
par  ses  élèves.  Déjà  fort  âgé  lorsqu'il  vint  en  France,  il  n'eut  pas  le 
temps  d'y  pousser  bien  longtemps  ses  curieuses  recherches  et  mourut 
à  Paris  le  16  mai  1741. 

Il  laissait  des  élèves  et  des  associés  qui  se  disputèrent  son  procédé 
et  firent  retentir  le  Mercure  de  leurs  querelles.  Son  continuateur  et 
son  principal  élève  fut  Jacques-Fabien  Gautier-Dagoty.  Dagoty 
manifestait  la  prétention  d'avoir  connu  le  premier  l'emploi  de  la 
quatrième  planche  (celle  du  noir),  dont  Le  Blon  repoussait  l'aide  ; 
c'est  lui  et  ses  fils  en  tout  cas  qui  ont  réellement  vulgarisé  le 
procédé  de  la  gravure  en  couleurs  en  France.  Né  à  Marseille  vers  1717, 
Dagoty  fut  un  de  ces  esprits  intelligents  mais  superficiels  qui  n'arri- 
vent jamais  à  la  perfection.  Demi-savant,  demi-artiste,  il  s'occupa 
d'anatomie  comme  de  gravure  et  ne  réussit  pleinement  à  rien.  Sa 
Galerie  Universelle,  où  se  trouvent  pourtant  d'assez  jolis  portraits  de 
Louis  XV  et  de  M.  de  Maupeou,  dut  être  abandonnée.  C"est  la  manière 
noire  qui  fait  de  parti  pris  la  base  de  ces  estampes,  comme  aussi  de 
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(Voir  ci-conlre  la  môme  planche  tirée  en  couleurs.) 
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son   portrait   de  Dufresny  d'après   Coypel,   au   sourire  sarcastique, 
très  travaillé  mais  trop  sombre. 

Rendons  pourtant  justice  à  ses  planches  anatomiques,  d'une  vérité 
saisissante  et  qui  eurent  dans  leur  temps  un  grand  succès  de 
curiosité.  Les  muscles,  les  tendons  et  les  veines  des  préparations  se 
détachent  avec  une  horrible  précision  dans  les  cinq  planches  de 
l'Essai  d'Anatomie  eu  tableaux  imprimés  qui  représentent  tous  les  muscles 
de  la  face,  etc.,  par  M.  Duverney,  maître  en  chirurgie  à  Paris,  dessinées, 
peintes,  gravées  et  imprimées  en  couleur  et  grandeur  naturelle  par  le  sieur 
Gautier,  1745. 

Hélas  !  il  n'est  plus  question  de  grâce  et  de  beauté,  dans  l'Expo- 
sition Auatomique  du  Corps  Humain  en  20  planches  imprimées  avec  leur 
couleur  naturelle  selon  le  nouvel  art  dont  M.  Gautier  est  inventeur.  A  Mar- 
seille, 1759.  Le  scalpel  y  met  à  nu  inexorablement  les  secrets  du  corps 
de  la  femme.  Aussi  l'Amour,  ce  dieu  malin,  a  bien  raison  de  s'enfuir 
à  l'aspect  de  ces  viscères  sanguinolents  et  de  ces  organes  vus  par 
leur  côté  anatomique.  Ces  ouvrages  d'ostéologie  et  de  niyologie  té- 
moignent de  beaucoup  de  conscience  et  de  soin  dans  la  confection 
et  l'impression  des  planches  scientifiques,  mais  ils  nous  éloignent 
trop  des  sujets  habituels  à  l'art  pour  que  nous  veuillions  nous  y 
étendre  davantage. 

Jacques-Fabien  Gautier-Dagoty,  «  graveur  en  couleur  justement 
décrié  »,  comme  l'appelle  Grimm,  passe  pour  être  mort  de  chagrin 
d'avoir  été,  par  suite  de  querelles  particulières,  rayé  des  membres 
de  l'Académie  de  Dijon  ! 

Son  fils  Edouard  Dagoty  eut  plus  de  talent  que  son  père,  et  en 
tout  cas  grava  de  beaucoup  plus  agréables  sujets.  Il  avait  collaboré 
à  sa  Galerie  Universelle;  son  but  était  surtout  la  reproduction  la  plus 
parfaite  possible  des  peintures  à  l'huile.  Ses  travaux  les  plus  impor- 
tants se  trouvent  dans  une  série  de  douze  grandes  planches  en  cou- 
leur exécutées  presque  toutes  d'après  des  tableaux  de  la  galerie  du 
duc  d'Orléans.  La  Vénus  du  Titien,  datée  de  1780,  ne  manque  pas 
d'une  certaine  volupté  dans  les  tons  de  chair  de  son  dos  ondoyant. 
La  Vierge  à  la  Chaise  d'après  Raphaël  (1783)  est  une  grande  estampe 
aux  colorations  douces.  Io,  Léda,  Cupidon  taillant  son  Arc  du  Cor- 
rège  sont  d'un  meilleur  aspect  que  la  Vénus  Anadyomène  sans  relief 
et  que  la  Bethsabée  au  Bain  d'après  Bounieu,  aux  chairs  trop  roses  et 
à  la  pose  assez  sotte. 

Comme  recherches  pour  le  perfectionnement  d'un  procédé,  ces 
travaux  sont  fort  louables,  mais  que  le  résultat  est  donc  faux  !  Il  était 
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trop  compliqué  et  par  conséquent  trop  "coûteux  pour  aboutir  à  une 
vulgarisation  sérieuse  :  tout  l'ouvrage  devait  contenir  cinquante 
morceaux  en  couleur  ei  coûter  900  livres.  L'entreprise  au  rail  pu 
réussira  Londres,  où  l'on  aime  les  grandes  publications  de  luxe.  Elle 
échoua  à  Paris  et  l'artiste,  dégoûté,  quitta  la  France  et  mourut  à 
Florence  le  8  mai  1783,  à  peine  âgé  '1''  quarante  ans.  Lasinio  son 
élève,  très  adroit  graveur  en  couleurs,  nous  a  conservé  ses  trait-. 
Edouard  Dagoty,  coiffé  d'un  chapeau  et  vêtu  d'un  habit  violet,  est 
représenté  à  rai-corps  de  grandeur  nature.  La  tète  est  de  facture 
amusante,  harmonieuse  et  de  tons  fondus. 

Mais  voici  des  estampes  plus  importantes.  C'est  à  Edouard  Dagoty 
que  l'on  avait  jusqu'alors  attribué  le  très  curieux  portrait  en  couleur 
de  la  Du  Barry.  Hubert  et  Rost  et  après  eux  Le  Blanc,  le  donnent 
comme  de  lui.  Il  faut  le  restituer  à  son  frère  aine.  La  belle  épreuve 
que  nous  avons  pu  voir  au  Cabinet  des  Estampes,  dans  les  portefeuilles 
de  la  collection  Hennin  porte  au  bas  :  Peint  et  gravé  en  couleurs  pur 
J.  B.  A.  Dagoty  /ils  aîné,  rue  Montmartre  ris  à  ris  l'hôtel  d'Uzes  ' .  C'esl 
une  estampe  fort  rare,  exceptionnellement  fraîche  ici;  elle  peut 
passer  pour  le  chef-d'œuvre  de  la  famille  Dagoty.  .1/""  Du  Barry  est 
représentée  assise,  vêtue  d'un  peignoir  de  dentelles  et  prenant  une 
tasse  de  café  que  vient  de  lui  présenter  sur  un  plateau  de  laque  son 
nègre  Zamore.  La  tète  poudrée  est  charmante  avec  ses  yeux  bleus 
assurés  et  le  pourpre  de  la  santé  sur  les  joues.  Au  bas,  on  lit  ces  vers 
de  La  Beaumelle,  du  dernier  galant  : 

En  écrivant  ici  Portrait  de  la  plus  belle, 

Je  vois  que  l'Amour  a  souri  ; 
Mais  ce  mot  qui  jadis  fit  naître  une  querelle 

En  va  causer  une  nouvelle  : 
L'un  dira  c'est  Vénus,  l'autre  c'est  Du  Barri. 

La  facture  de  ce  portrait  est  à  étudier;  on  aperçoit,  comme  des- 
sous, une  sorte  de  travail  léger  de  manière  noire,  sur  lequel  la 
première  planche  imprimant  les  bleus  a  dû  être  tirée.  Celle  du  jaune, 
tout  en  produisant  les  verts  par  superposition,  a  couvert  les  chairs 
et  certaines  draperies  de  la  composition  que  les  rouges  viennent 
animer.  Enfin  une  dernière  planche  tirant  en  gouache  en  relief  com- 
plète l'effet  en  imprimant  les  blancs  purs  et  le  dessin  des  dentelles. 

1.  La  généalogie  des  Dagoty  n'est  pas  très  claire.  Sur  une  autre  pièce,  le  por- 
trait de  Alaupeou  de  la  Galerie  universelle,  la  signature  est  Louis  Dagoty,  fils  aîné. 
Une  grande  estampe  à  la  manière  noire,  Trait  de  charité  de  la  Dauphine,  est 
signée  L.  Cit.  Dagoly.  —  Quant  à  Edouard  Dagoty,  il  a  une  fois  signé  deuxième  fils. 
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Toute  précieuse  que  soit  cette  estampe,  elle  est  encore  moins  rare 
qu'une  tête  de  Marie-Antoinette  dont  on  connaît  une  épreuve  sur  ve- 
lours. Aucune  image  n'a  plus  souvent  été  reproduite  que  celle  de 
l'infortunée  reine.  Lord  Gower,  un  fanatique,  catalogue  plus  de 
quatre  cents  portraits  d'elle,  mais  aucun  n'est  plus  curieux  que  la 
Marie-Antoinette  de  Dagoty;  la  tête  grande  comme  nature,  est  coiffée 
d'une  toque  à  plumes  fixée  par  une  aigrette  de  diamant.  L'épreuve 
possédée  par  lord  Gower  joue  très  bien,  suivant  lui,  le  pastel  '.  Il  en 
attribue  la  gravure,  ainsi  que  celle  d'une  autre  Marie-Antoinette 
beaucoup  plus  petite,  une  guirlande  de  lis  au  corsage,  et  presque 
aussi  rare,  à  J.-F.  Gautier-Dagoty  le  père.  Ne  seraient-elles  pas 
plutôt  de  son  fils  aine,  l'auteur  du  portrait  de  la  Du  Barry? 

Une  troisième  Marie-Antoinette  est  de  format  très  grand  in-folio 
et  rappelle  pour  l'arrangement  le  portrait  de  Roslin.  La  Reine  est 
en  costume  de  cour,  coiffée  de  plumes  et  la  main  appuyée  sur  une 
sphère  placée  près  de  la  couronne  royale.  L'épreuve  tirée  en  noir 
que  possède  le  Cabinet  des  Estampes  et  celle  de  la  collection  Beraldi 
sont  avant  toute  lettre. 

Une  épreuve  également  en  noir  qui  est  au  château  de  AVindsor 
porte  cette  signature  :  Dédié  à  madame  Comtesse  de  Provence;  gravé 
dans  un  nouveau  genre  sur  le  portrait  original  peint  d'après  nature  par 
le  sieur  Dagoty  l'aîné,  peintre  de  la  Reine,  par  son  très  humble...  etc., 
Louis  Dagoty  sçulp. 

Certes  les  pièces  que  nous  venons  d'énumérer  sont  fort  curieuses, 
mais  elles  conservent  toujours  un  peu  le  caractère  d'essais.  Il  n'en 
est  pas  ainsi  dans  l'École  anglaise  dont  la  manière  noire  a  été  le 
triomphe.  Les  nombreux  graveurs  qui  ont  usé  du  procédé  avec  ai- 
sance, le  talent  qu'ils  ont  déployé,  la  perfection  à  laquelle  ils  ont 
atteint  en  ont  fait  une  sorte  d'art  national.  L'ensemble  de  ces  tra- 
vaux ne  rentre  qu'indirectement  dans  notre  cadre  :  nous  aurons 
d'ailleurs  occasion  de  reparler  de  l'École  anglaise  à  propos  de  Row- 
landson  et  des  charmants  portraits  et  sujets  de  genre  gravés  au  poin- 
tillé de  couleur  par  le  procédé  de  Bartolozzi.  Bornons-nous  à  dire 
que,  généralement,  tous  les  beaux  portraits  en  manière  noire  gravés 
en  Angleterre  ont  été  coloriés  au  pinceau.  Ces  épreuves  sont  d'habi- 
tude très  soigneusement  enluminées  et  jouent  parfois  la  couleur 
obtenue  à  la  presse,  au  point  de  faire  hésiter. 

1.  Ce  portrait  est  catalogué  sous  le  n»  101,  par  Lord  Ronald  Gower.  Haut.  : 
398  mill.  —  Larg.  :  304  mill. 
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Quelques-uns,  mais  plus  parement,  oni  été  tirés  en  couleurs  :  tel 
est  le  gracieux  portrait  en  pied  de  la  Princesse  de  Galles,  gravé  par 
Murpliy  d'après  la  peinture  de  Stothari  (1795).  Il  est  bien  rej 
table  que  les  portraits  dos  belles  dames  a  sang  bleu  de  l'aristocratie 
anglaise,  peintes  par  Reynolds  ou  Gainsborough,  n'aient  pas  été  plus 
souvent  multipliés  ainsi.  En  revanche,  on  les  trouve  imprimés  avec 
une  encre  teintée  de  sépia  d'une  qualité  de  ton  assez  chaude  puni- 
que l'estampe  en  couleurs  puisse  les  revendiquer.  C'esi  tirés  de  La 
sorte  que  l'on  peut  voir  dans  l'œuvre  de  Reynolds,  au  Cabinet  des 
Estampes,  la  Duchesse  de  Gordon  par  Dickinson,  la  Dtichrssi'  de  Harcourt 
par  Fisber,  Lady  Melbourne  par  Finlayson,  Lady  Price  et  Miss  Kemble 
par  Jones.  V Amiral  Hood  du  mémo,  le  Duc  de  Leicester  par  Dixon  el  de 
charmants  portraits  de  Smith  et  de  Watson. 

Le  nuageux  du  procédé  n'exclut  pas  la  finesse  des  modelés,  et 
ces  délicates  mezzo-tintes  font  valoir  la  distinction  de  nos  séduisantes 
voisines.  Les  amateurs  n'ont  qu'à  choisir  parmi  ces  pièces  coloriées 
ou  non,  quand  toutefois  ils  en  rencontreront,  car  elles  sont  assez 
rares  en  France. 

Il  en  est  de  même  des  sujets  de  genre,  d'après  Reynolds.  Biggs, 
et  surtout  d'après  Morland.  dont  tout  l'œuvre  peint  semble  avoir  été 
reproduit  par  la  gravure  en  couleurs  à  plusieurs  planches.  Deux 
grandes  pièces  aux  fraîches  teintes  d'aquarelle,  Prepanning  a  recruil 
et  Déserter  taking  leave  ofhis  wife,  travaillées  en  partie  à  la  manière 
noire  par  Keating  d'après  le  peintre  anglais,  sont  toutes  britanni- 
ques d'aspect.  Deux  autres,  Saint-James  Park  et  .1  Thea  Garden,  com- 
positions importantes  dans  le  genre  de  nos  Promenades,  gravées  par 
Soiron ,  rentrent  plutôt  dans  la  manière  du  pointillé.  Les  belles 
épreuves  en  couleurs  ne  sont  pas  communes. 

Nous  examinerons,  dans  un  prochain  article,  la  gravure  enmanière 
de  crayon  avec  François  Demarteau  et  Bonnet;  —  la  gravure  au  lavis 
dite  aussi  aquatinte,  procédé  imaginé  par  Leprince,  et  qui,  avec  l'em- 
ploi des  planches  successives,  a  donné  par  la  main  de  Janinet,  Debu- 
court,  Descourtis,  Sergent,  Alix  et  autres,  les  chefs-d'œuvre  de  la 
gravure  en  couleurs  française,  —  enfin  la  gravure  au  pointillé  tirée 
en  couleur,  le  triomphe  de  Bartolozzi. 

BARON    ROGER   PORTALIS. 
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VI. 


N  étudiant  le  trésor  de  Saint-Marc,  on  se 
prend  à  rêver  d'un  livre  où  seraient  clas- 
sés et  décrits  d'une  façon  méthodique 
tous  les  monuments  que  nous  a  trans- 
mis l'art  grec  du  bas-empire.  On  s'étonne 
que  quelque  helléniste  doublé  d'un  ar- 
chéologue n'ait  pas  encore  formé  le  Cor- 
pus de  l'art  byzantin  ;  la  besogne  est  ce- 
pendant tout  à  fait  ébauchée  et  il  ne 
manque  pas  en  France  de  monographies 
sur  l'architecture,  la  peinture,  etc.,  que  l'auteur  qui  se  dévouerait  à 
une  semblable  entreprise  n'aurait  qu'à  coordonner,  à  synthétiser 
pour  obtenir  assez  rapidement  des  vues  d'ensemble;  la  littérature 
étrangère  compte  aussi  un  nombre  extrêmement  respectable  de 
travaux  du  même  genre  qui  pourraient  utilement  être  mis  à  contri- 
bution, sans  oublier  des  ouvrages  plus  élémentaires,  mais  excellents, 
tel  que  celui  de  M.  Bayet2.  Point  ne  serait  besoin  de  placer  sous  les 
yeux  du  lecteur  tous  les  monuments  byzantins  connus,  surtout  en  ce 
qui  concerne  les  objets  mobiliers  ;  mais  il  faudrait  que  l'auteur  en 
prît  une  connaissance  exacte  et  ne  présentât  que  les  plus  importants 
et  les  plus  caractéristiques  de  chaque  série  :  l'art  grec  du  moyen 

1.  Voy.   Gazette  des  Beaux  Arts,   2J  période,   t.  XXXV.  p.  361,  et  t.  XXXVH, 
p.  376. 

"2.  \.'Art  byzantin. 
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âge,  par  son  essence  même,  se  prête  parfaitement  à  an  classement 
de  ce  genre  qui  paraîtrait  arbitraire  appliqué  à  toute  autre  période 
artistique.  Le  jour  où  ce  livre  paraîtrait,  on  pourrait  enfin  se  rendre 
un  compte  exact  de  ce  que  l'art  occidental  doit  à  son  frère  aîné  : 
jusque-là  tous  nos  jugements  seront,  par  avance,  entachés  de  parti 
pris  et  il  existera  toujours  deux  opinions  irréconciliables  entre 
lesquelles  il  est  presque  impossible  de  tenir  la  balance  :  l'école  qui 
attribue  tout  à  Byzance,  aussi  intransigeante  que  celle,  plus  jeune, 
qui  attribue  tout  à  l'Orient;  et  l'école  qui  nie  absolument  toute 
influence  grecque  alors  qu'il  est   impossible  que   les    mille  objets 
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mobiliers,  ivoires,  étoffes,  verreries,  importés  en  Occident  pendant 
tout  le  moyen  âge  par  des  voies  diverses  n'aient  pas  fortement 
impressionné  nos  artistes.  Je  ne  suis  pas  un  byzantin  irréconciliable 
comme  Labarte,  mais  je  me  permets  de  penser  qu'il  serait  aussi 
insensé  de  nier  les  influences  grecques  que  de  se  refuser  à  croire  à 
l'imitation  des  œuvres  d'art  chinoises  ou  à  l'infiltration  du  japonisme 
dans  nos  arts  industriels  à  l'heure  où  nous  vivons. 

J'ai  parlé  précédemment  des  vases  antiques  du  trésor  de  Saint- 
Marc.  Je  demande  maintenant  la  permission  de  présenter  au  lecteur 
toute  une  série  de  monuments  qui  ont  un  caractère  mixte  :  je  veux 
parler  des  calices.  Le  vase  est  quelquefois  une  gemme  antique,  mais  la 
monture  appartient  en  général  à  l'art  grec  du  moyen  âge.  Je  ne  pense 
pas  que  l'on  puisse  trouver  nulle  part  une  réunion  aussi  importante  de 
vases  sacrés  :  trente-deux  calices  byzantins  avec  ou  sans  inscriptions, 
onze  patènes  avec  ou  sans  montures,  voilà  ce  que  contient  le  trésor 
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de  Saint-Marc.  Je  n'ai  pas  l'intention  de  passer  ici  en  revue  tous  ces 
monuments  ;  une  semblable  énumération  serait  des  plus  fastidieuses 
et  de  plus  inutile.  Ces  monuments  peuvent,  sans  difficulté,  se  ramener 
à  deux  ou  trois  types,  à  deux  ou  trois  formes  et  ne  différent  que  par 
la  plus  ou  moins  grande  richesse  de  la  décoration.  On  y  retrouve, 
comme  en  Occident,  deux  formes  principales  :  le  calice  à  anses,  de 
dimensions  assez  grandes,  et  le  calice  en  forme  de  coupe,  contempo- 
rain du  premier,  mais  dont  l'usage  a  seul  subsisté.  Je  ne  sais  si  le 
calice  à  anses  a  été  abandonné  en  Orient  à  la  même  époque  qu'en  Occi- 
dent où  il  disparait  à  peu  près  généralement  dans  les  commencements 
du  xmc  siècle  ;  du  reste  cette  indication  ne  pourrait  nous  servir  pour 
dater  les  vases  du  trésor  de  Saint-Marc  qui  tous  sont  antérieurs  à 
cette  époque. 

L'usage  des  calices  de  verre,  presque  général  aux  premiers  siècles, 
cessa  de  bonne  heure  en  Occident  où  les  calices  de  métal  et  surtout 
de  métal  précieux  devinrent  obligatoires.  Il  ne  parait  pas  en  avoir 
été  de  même  dans  l'Eglise  d'Orient  :  ici  nous  ne  trouvons  guère  que 
des  vases  en  agate,  en  sardoine  ou  en  verre;  bon  nombre  de  ces 
objets  sont  certainement  des  coupes  antiques  auxquelles  les  byzantins 
ont  donné  une  destination  sacrée.  De  même  que  sur  les  patènes  nous 
trouvons  gravées,  niellées  ou  émaillées  les  paroles  que  prononce  le 
prêtre  en  consacrant  le  pain,  sur  la  majorité  des  calices  on  lit  la 
formule  de  consécration  du  vin  :  c'est  un  motif  d'ornementation  tout 
indiqué  pour  le  large  bandeau  de  métal  dont  l'orfèvre  s'est  vu  con- 
traint de  sertir  l'orifice  des  vases,  bandeau  retenu  au  pied  soit  par  les 
anses,  soit  par  des  frettes  de  métal  épousant  étroitement  le  galbe  de 
la  pièce.  J'imagine  que  dans  l'antiquité  ces  coupes  qui  figuraient 
sur  les  tables  des  riches  Romains  n'étaient  pas  montées  d'une  façon 
très  différente  quand  on  jugeait  à  propos  de  rehausser  l'éclat  des 
gemmes  par  des  ornements  d'or  ou  d'argent.  Si  l'on  jette  les  yeux  sur 
les  planches  du  Trésor,  on  se  convaincra  promptement  que  les  orfèvres 
byzantins  ont  adopté  pour  ces  montures  deux  types  différents  :  dans 
le  premier  cas,  la  coupe  repose  sur  un  pied  très  bas,  ou  plutôt  une 
sorte  de  socle,  section  de  cône  à  laquelle  viennent  se  rattacher  deux 
anses  en  volute:  dans  le  second  cas,  le  pied  plus  élevé  mais  également 
conique,  fort  simple,  est  interrompu  aux  deux  tiers  de  sa  hauteur  par 
un  nœud  hémisphérique,  légèrement  aplati  et  tout  uni.  Ce  pied  se 
termine  par  une  sorte  de  plateau  sur  lequel  repose  la  coupe. 

Il  y  aurait  d'assez  nombreuses  remarques  à  faire  sur  la  technique 
que  nous   révèlent  ces  pièces  :  il  faut  signaler  en  première  ligne 
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l'usage  de  bordures  perlées  qui  est  presque  gémirai  et  aussi  l'emploi 
extrêmement  fréquent  de  fils  de  menues  perles,  décoration  maintenue 
de  distance  en  distance  par  de  petits  anneaux  de  métal.  Cet  usage  est 
passé  de  Byzance  en  Occident,  et  nous  le  voyou-  l'réquemment 
employé  chez  nous  du  ix°  au  xi°  siècle.  Quant  à  la  monture  des  pierres 
précieuses,  les  byzantins  ne  paraissent  [tas  avoir  vu  très  clairement  le 
parti  que  l'on  pouvait  en  tirer  quand  elle  est  faite  avec  légèreté  et 
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de  façon  à  laisser  à  la  gemme  tout  son  éclat  :  toutes  sont  faites  au 
rabattu,  système  un  peu  maladroit  que  nos  artistes  de  l'époque 
gothique  et  même  de  la  période  romane  n'avaient  pas  tardé  à  aban- 
donner; les  montures  à  griffes  sont  infiniment  plus  légères  et  plus 
élégantes. 

Plusieurs  des  calices  de  verre  du  trésor  de  Saint-Marc  sont 
décorés  extérieurement  de  gouttelettes  en  relief  du  plus  gracieux 
effet;  disposées  symétriquement  elles  accrochent  la  lumière  et  aug- 
mentent singulièrement  l'aspect  transparent  de  la  matière;  c'est  là 
un  genre  de  décoration  à  recommander  à  nos  verriers. 

L'émail  intervient  bien  entendu  très  souvent  dans  la  décoration 
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des  vases  :  sauf  deux  ou  trois  exceptions  il  n'y  intervient  du 

que  d'une  man!  .:;ale  et  l'a:  :ontenté  de  fabriquer 

quelques-uns  de  ces  bustes  de  saints  que  l'on  rencontre  sur  presque 

les  monuments  byzantins  rie  pièce  '  nous  offre    une 

coupe  entièrement  émaillée:  bien  que  ce  monument  soit  aujourd'hui 

es  mauvais  état,  on  peut  facilement  se  faire  une  idée  de  sa 
ration   et.  d'ailleurs,  on  a  pris  soin  de  nous  en  présenter  la 
tution  complète  i.  De  grands  médaillons  circulaires  en  émail 
cloisonné  sont  fixés  sur  un  fond  également  cloisonné  bleu,  blanc, 
rouge  et  vert:  le  --:  échiqueté  ou  semé  de  motifs  en  forme  de 

cœur  '  des  plus  gracieux,  le  galbe  élégant:  malheureuse- 

ment la  coupe  a  perdu  son  support  et  l'orfèvre  vénitien  du  xm*  siècle 
chargé  d'y  suppléer  lui  a  adapté  un  pied  de  dimensions  un  peu 
exigu 

Parmi  les  calices  qui  portent  les  noms  de  personnages  histori- 
ques et  de  donateurs,  il  faut  citer  deux  vases  d'onyx  3  qui  portent 
tons  deux  une  inscription  formulant  un  souhait  de  bonheur  pour 
l'empereur  Romain.  De  quel  Romain  s'agit-il  ici?  11  est  impossible 
de  le  savoir  au  juste,  car  du  x"  au  xi*  siècle  il  n'y  a  pas  eu  moins 
de  quatre  empereurs  de  ce  nom.  Me*  Pasini  penche  pour  Romain  IV 
Dioprène,  celui-là  même  qui  est  représenté  en  compagnie  de  l'impé- 
ratrice Eudoxie  sur  un  bel  ivoire  de  la  Bibliothèque  nationale  '  ; 
cette  hypothèse  limiterait  la  fabrication  des  deux  calices  de  Saint- 
Marc  entre  les  années  1067  et  1071.  Un  troisième  calice,  porte  le 
nom  du  patrice  Sisinnius  %  logothète  général.  Ce  nom  a  été  porté 
par  beaucoup  de  fonctionnaires.  Durand  a  cependant  remarqué 
qu'en  996  un  Sisinnius  fut  archevêque  de  Constantinople  ;  il  n'y 
aurait  rien  d'étonnant  à  ce  que  ce  calice  eût  été  dédié  par  lui. 

Je  ne  voudrais  pas  quitter  les  calices  sans  dire  un  mot  d'une 
pièce  qui  m'a  paru  particulièrement  intéressante  6.  Elle  affecte  la 
forme  d'un  gobelet  porté  sur  un  pied  en  cristal  de  roche  gravé  d'élé- 
gants rinceaux.  Le  gobelet  se  compose  lui-même  de  plaques  de  cristal 
de  l'orme  rectangulaire,  réunies  par  de  larges   bandeaux  d'argent 

1.  Tesoro,  n°  70. 

2.  Planche  XXXVIII. 

3.  Tesoro,  a"  83  e\  ll-'i. 

4.  Chabouillet,  Catalogue  raisonné  des  camées...  d?  la  Bibliothèque  impériale, 
n»  3268. 

5.  Tesoro,  n°  85. 
<i.  Tesoro,  n°  97. 
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doré  décorés  d'émaux  cloisonnés  non  rapportés  mais  exécutés  sur  la 
monture  même  :  ce  sont  des  losanges  alternant  avec  des  points  et 
disposés  symétriquement.  Pour  obtenir  les   cavités   nécessaires  à 

rétablissement  des  cloisons  de  métal,  il  a  fallu  que  la  monture  fût 
assez  épaisse  et  en  quelque  sorte  composée  île  deux  plaques  :  une 
plaque  emboutie  et  émaillée  et  une  autre  toul  unie  destinée  à  cacher 
à  l'intérieur  du  vase  le  revers  des  émaux. 

Ce  n'est  point,  du  reste,  le  seul  monument  du  trésor  qui  soit 
ainsi  composé  de  plaques  de  pierres  dures  :  un  vase  en  onyx  '  est  dans 
le  même  cas.  Il  est  à  huit  pans  et  formé  de  doux  parties,  de  même 
forme  mais  de  diamètre  différent,  superposées.  Toutes  les  plaques  sont 
serties  dans  une  monture  d'argent  doré  ornée  d'un  perlé  et  l'anse 
ciselée  est  décorée  de  feuillages.  Cet  objet  rappelle  beaucoup  par  sa 
forme  un  autre  monument  byzantin  conservé  en  France  dans  l'église 
deBeaulieu  en  Limousin  3.  Ce  reliquaire  se  compose  de  deux  cylindres 
d'argent  de  diamètres  différents,  superposés  et  entourés  comme  d'un 
réseau  d'une  armature  ajourée,  formée  de  feuilles  d'argent  plaquées 
sur  des  lames  de  cuivre  rouge.  Cette  armature  maintenait  autrefois 
une  enveloppe  composée  de  parchemin  lamé  d'or.  Sur  le  couvercle 
s'attache  une  anse  semi-circulaire,  tournant  sur  un  pivot,  décorée  d'un 
monogramme  grec  niellé.  Pour  qui  a  vu  les  deux  monuments,  il  est 
impossible  de  douter  que  l'un  et  l'autre  n'aient  une  origine  commune. 

J'ai  déjà  dit  un  mot  des  calices  en  verre.  L'art  du  verrier  byzantin 
est  encore  représenté  dans  le  trésor  par  d'autres  pièces  :  des  lampes  3 
et  des  patènes  \  toutes  montées  en  orfèvrerie.  L'une  de  ces  dernières, 
sorte  de  patène  munie  d'un  long  manche  gemmé5  sur  lequel  se 
dresse  un  petit  oiseau  d'argent,  est  particulièrement  curieuse  :  de  ses 
grandes  dimensions  on  peut  conclure  qu'elle  ne  servait  point  au 
même  usage  que  les  patènes  ordinaires,  mais  plus  probablement  à 
placer  le  pain  bénit  que  l'on  distribuait  aux  fidèles  à  l'issue  de  la 
messe.  Tous  ces  verres  sont  ou  taillés  à  facettes  ou  munis  de  rosaces 
en  relief;  mais,  au  point  de  vue  de  l'art  du  verrier,  la  perle  du  trésor 
est  la  belle  coupe  émaillée  et  dorée  dont  nous  avons  donné  la  repro- 
duction °  l'an  dernier  dans  la  Gazelle. 

1.  Tesoro,  n°  68. 

2.  Voy.  mon  Orfèvrerie  limousine  à  l'Exposition  de  TnllecnlSSl.  Paris,  1888,  n"'iS. 

3.  Tesoro,  n°s  123  a  127. 
■i.  Ibid.,  n°s  107  ù  110. 

5.  N°  107. 

6.  Tome  XXXV,  2e  période,  p.  376.  -  Tesoro,  n"  82. 
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Cet  objet  est  certainement  l'un  des  plus  curieux  et  l'un  des  plus 
beaux  du  trésor  ;  c'est  aussi  un  de  ceux  sur  lesquels  il  est  bien 
difficile  de  se  prononcer.  Tous  ceux  qui  s'en  sont  occupés  jusqu'ici 
l'ont,  si  je  ne  me  trompe,  considéré  comme  appartenant  à  l'art 
romain.  Durand,  qui  lui  a  consacré  un  paragraphe  spécial  dans  ses 
articles  sur  le  trésor  de  Saint-Marc  ',  trouve  que  sa  décoration 
«  rappelle  l'antique  »  et  il  le  compare  à  un  vase  provenant  de  Nimes 
qui  fait  partie  de  la  collection  des  verres  du  Musée  du  Louvre,  lequel 
vase  estémaillé.  Toutefois  cet  auteur  ne  semble  émettre  cette  opinion 
que  d'une  façon  assez  timide. 

Il  est  inutile  d'insister  sur  sa  forme  :  elle  est  fort  simple.  Sa 
large  panse  déprimée  est  surmontée  d'un  bord  renversé  en  chanfrein. 
Deux  cercles  d'argent  doré  l'enserrent  et  deux  anses  en  volutes  dont 
la  partie  supérieure  contient  un  quatrefeuille  complètent  cette 
monture  d'une  élégance  extrême.  Chose  remarquable,  le  centre  de 
chaque  quatrefeuille  enchâsse  un  saphir.  Le  verre  est  de  teinte  très 
foncée,  lie  de  vin.  La  décoration  de  la  panse  est  faite  au  moyen 
d'émaux  ou  de  pâtes  colorées  et  d'or  :  elle  consiste  en  sept  médail- 
lons circulaires  bordés  d'or  et  de  marguerites  blanches,  vertes  et 
rouges;  dans  ces  médaillons  on  voit  des  scènes  d'un  caractère  entiè- 
rement antique  et  païen  :  Un  homme  nu  tenant  un  thyrse  et  vêtu 
d'un  manteau  flottant;  ■ —  un  homme  (?)  assis  tenant  en  main  une 
lance  et  ayant  près  de  lui  un  carquois;  un  amour  vêtu  d'une  longue 
tunique,  debout  sur  une  colonne  dressée  devant  lui,  semble  lui  parler; 

—  un  homme  nu  et  debout  entre  deux  colonnes  et  s'appuyant  sur 
l'une  d'elles  ;  —  un  vieillard  vêtu  de  long  et  tenant  un  lituus;  —  un 
homme  casqué  vêtu  d'un  manteau  flottant  et  exécutant  une  danse  ; 

—  une  femme  demi-nue  tenant  une  faucille,  appuyée  à  une  colonne; 

—  un  homme  demi-nu  assis  sur  un  escabeau,  le  bras  droit  étendu  et 
désignant  un  masque  de  la  main  gauche.  Dans  les  écoinçons,  entre 
chacun  des  grands  médaillons,  s'en  trouvent  de  plus  petits  contenant 
des  têtes  de  profil,  diadémées  d'or,  ressemblant  à  des  types  de  mon- 
naies. Sur  le  bord,  nous  retrouvons  des  ornements  d'or  et  des 
marguerites  polychromes;  mais  cà  l'intérieur  du  bord  et  au  bas  de 
la  panse,  le  système  de  décoration  change  et  ce  n'est  pas  sans  éton- 
nement  qu'on  y  trouve  des  inscriptions  ou  de  pseudo-inscriptions 
en  caractères  coufiques. 

Msr  Pasini  pense  que  le  vase  est  romain;  que  la  monture  est  by- 

1.  Durand,  11°  107. 
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zântine;  que  les  caractères  coufiques  sont  une  adilition  postérieure. 
J'avoue  qu'il  m'est  impossible  de  partager  cette  opinion.  Pour  moi, 
l'ensemble  date  d'une  même  époque  et  est  byzantin.  Pour  les  anses 
la  chose  ne  peut  être  douteuse;  de  nombreux  vases  du  trésor  nous 
montrent  les  mêmes  formes.  Restent  les  caractères  coufiques  e1  Les 
sujets  antiques  :  aucun  arabisant  n'a  pu  lire  les  premiers  et  je  suis 
autorisé  à  adopter  l'opinion  d'Aman  qui  «  serait  tenté  d'y  voir  une 
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imitation  exécutée  par  un  ignorant  ».  Or  nous  connaissons  au  moyen 
âge,  en  Occident,  de  nombreuses  imitations  de  ces  caractères  coufi- 
ques, du  xue  au  xive  siècle;  ne  peut-on  supposer  avec  beaucoup  de 
vraisemblance  que  les  Byzantins  ont  compris,  eux  aussi,  le  parti 
qu'on  pouvait  tirer  d'une  épigraphie  dont  les  Orientaux  eux-mêmes 
avaient  fait  des  motifs  de  décoration?  Quant  aux  sujets  antiques  et 
païens  leur  présence  sur  une  œuvre  byzantine  est-elle  si  inexplicable 
qu'on  le  pense?  Nous  connaissons  l'art  byzantin  surtout  par  des  mo- 
numents religieux.  Le  mobilier  civil,  cependant,  est  représenté  aussi 
dans  nos  Musées  et  dans  les  collections  particulières  par  d'autres 
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monuments,  surtout  par  toute  une  série  de  coffrets  d'ivoire  ',  de 
forme  rectangulaire,  à  couvercles  plats  ou  à  quatre  rampants,  dont 
la -décoration  est  empruntée  à  l'antiquité,  à  la  mythologie  et  toute 
aussi  à  l'Orient  :  les  Travaux  d'Hercule,  les  Jeux  du  Cirque  y  cou- 
doient les  animaux  affrontés  empruntés  aux  étoffes  persanes.  L'un 
des  motifs  de  décoration  les  plus  communs  sur  ces  coffrets  consiste 
précisément  dans  la  représentation  de  petits  bustes  d'hommes  imités 
de  monnaies  antiques;  c'est  encore  ce  genre  d'ornement  que  l'on 
retrouve  sur  le  vase  de  Saint-Marc.  Je  conclus  :  à  mon  avis  le  vase 
de  Saint-Marc  appartient  à  l'art  byzantin  et  je  pense  qu'on  peut 
provisoirement  lui  assigner  comme  date  la  même  date  qu'aux 
coffrets  d'ivoire,  c'est-à-dire  le  vme  ou  le  ixc  siècle. 


VII. 


Je  n'en  finirais  point  si  je  voulais  énumérer  tous  les  objets  curieux 
que  contient  le  trésor  et  qui  mériteraient  une  longue  étude  et  des 
développements  que  je  ne  puis  donner  à  l'esquisse  que  je  trace  ici.  Je 
passe  sous  silence  les  cornes  de  licornes  montées  en  argent;  les 
reliquaires  en  forme  de  tableaux  que  les  artistes  de  la  Renaissance 
ont  placés  sur  des  pieds  en  orfèvrerie,  etc.;  les  burettes  et  les  navettes 
avec  montures  byzantines  ou  vénitiennes,  etc.  Je  dois  m'en  tenir  aux 
seules  pièces  véritablement  importantes. 

Une  petite  erreur  à  rectifier  :  l'un  des  plus  vénérables  reliquaires 
du  trésor  de  Saint-Marc,  en  forme  d'église  à  coupoles  en  argent2, 
œuvre  byzantine  du  xic  ou  du  xne  siècle,  a  donné  lieu  à  des  discussions 
qui  me  paraissent  bien  inutiles.  Autrefois  on  voulait  y  voir  une  imi- 
tation de  l'église  de  Sainte-Sophie;  aujourd'hui  les  archéologues  y 
reconnaissent  un  reliquaire  en  forme  d'église  et  en  prennent  texte 
pour  conclure  que  si  en  Occident  on  fit,  notamment  sur  les  bords  du 

1.  Ces  coffrets,  qui  en  Occident  ont  servi  souvent  d'enveloppes  à  des  reliques 
rapportées  d'Orient  et  que  l'on  retrouve  en  Italie  et  jusqu'en  Allemagne,  n'ont  pas 
encore  été  publiés  en  1res  grand  nombre;  du  reste  il  suffit  d'en  voir  deux  ou  trois 
exemples  pour  avoir  une  idée  de  l'art  qu'ils  nous  révèlent.  Ceux  de  la  collection 
Basilewsky  ont  été  publiés  par  M.  A.  Darcel,  dans  le  catalogue  de  celte  collection, 
planches  VIII  et  IX.  On  en  trouvera  également  deux  dans  les  Kunstdenkmaeler 
des  Christlichen  Mittelalters  in  den  Rheinlanden,  planche  VI,  n°  8,  et  planche  XVII, 
n°  2. 

2.  Tesoro,  n»  27. 
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Rhin,  une  quantité  de  châsses  reproduisant  des  édifices  d'architecture, 
on  en  faisait  aussi  en  Orient.  Il  y  a  Là  un  malentendu.  11  esl  très  vrai 
que  l'église  d'argent  de  Saint-Marc  sert  aujourd'hui  de  reliquaire;  il 
est  non  moins  vrai  qu'une  église  byzantine  du  même  genre  qui  se 
trouve  au  trésor  d'Aix-la-Chapelle  renferme  le  chef  de  saint  Ana- 
tase1;  mais  ce  qui  est  certain,  c'est  que  dans  l'Église  d'Orient  ces 
deux  monuments  n'ont  jamais  servi  de  reliquaires;  l'un  et  l'autre 
étaient  destinés  à  contenir  la  réserve  eucharistique  et  ce  genre  de 
récipient  a  un  nom  significatif:  on  l'appelle  artophoron,  Littéralement 
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vase  à  porter  le  pain.  Il  n'y  a  pas  de  doute  possible  :  l'usage  s'en  est 
perpétué  en  Orient  et  on  a  publié  dernièrement  un  monument  tout 
semblable,  mais  de  fabrication  presque  moderne2.  Je  suppose  même 
que  ce  furent  des  objets  de  ce  genre  importés  en  Occident  qui  donnè- 
rent naissance  à  ces  châsses  à  coupoles,  assez  particulières  de  forme. 
dont  on  trouve  quelques  échantillons  sur  les  bords  du  Rhin  et  dont 
la  châsse,  qui  de  la  collection  Soltykoff  est  passée  au  Musée  de  South 
Kensington,  est  le  plus  bel  exemple  que  l'on  puisse  citer.  A  tout 
prendre,  ces  reliquaires  ressemblent  beaucoup  plus  à  un  artophoron 
qu'à  une  église  rhénane. 

Une  image  de  la  Panagia  en  argent  doré  placée  dans  un  récipient 

1 .  Bock,  Karts  des  Grossen  Pfatzkapelle,  p.  09. 

2.  Pulsky,  Radisics  et  Mobilier,  Chefs-d'œuvre  d'orfèvrerie  de  l'Exposition  de 
Budapest,  t.  I. 


468  GAZETTE  DES  BEAUX-ARTS. 

en  cristal  de  roche  reposant  sur  une  couronne  votive  '  décorée  d'émaux 
cloisonnés  me  paraît  former  un  monument  disparate  où  je  flaire 
quelque  supercherie  faite  avec  la  plus  entière  bonne  foi,  mais  que  les 
archéologues  ne  doivent  accepter  que  sous  toutes  réserves.  Le  buste 
d'un  empereur  Léon,  représenté  sur  l'une  des  plaques  émaillées,  nous 
reporterait,  si  l'on  adopte  l'opinion  de  M8r  Pasini,  au  ve  siècle,  au 
règne  de  Léon  Ier;  en  l'absence  de  terme  de  comparaison,  je  donnerai 
à  la  couronne  une  date  encore  très  respectable,  mais  plus  modeste  :  je 
penche  à  croire  que  l'émail  nous  offre  les  traits  de  l'empereur  Léon  VI 
(886-911).  Quant  à  la  figurine  de  la  Panagia,  je  ne  suis  pas  même 
certain  qu'elle  soit  byzantine;  elle  pourrait  parfaitement  sortir  d'un 
atelier  vénitien  fortement  influencé  par  l'art  grec. 

La  Madone  de  Saint-Marc'2,  qui  a  fait  l'objet  d'un  travail  spécial 
de  M.  Veludo,  ne  fait  pas,  à  proprement  parler,  partie  du  trésor  :  il 
est  cependant  impossible  de  passer  sous  silence  cetle  peinture  hyznn- 
tine.  Entourée  de  plaques  d'or  et  d'émaux,  placée  dans  un  cadre  en 
orfèvrerie  exécuté  à  la  fin  du  xvi°  siècle  et  au  commencement  du 
xvne  siècle,  elle  a  subi  plusieurs  fois  des  restaurations  et  disparait  en 
partie  sous  les  bijoux  et  les  ex-voto  qu'y  ont  suspendus  les  fidèles. 
Elle  offre  l'image  de  la  Vierge  à  mi-corps  soutenant  devant  elle 
l'Enfant  Jésus.  Comme  oeuvre  d'art,  il  n'y  rien  à  en  dire  :  le  visage  de 
la  Vierge,  assez  doux,  a  cet  air  insignifiant  que  le  canon  byzantin 
impose  à  tous  ses  personnages.  Ce  n'est,  en  somme,  qu'au  point  de 
vue  historique  et  biographique  que  la  Madone  de  Saint-Marc  offre 
quelque  intérêt.  Je  n'ai  pas  l'intention  de  refaire  ici  le  travail  très 
complet  de  M.  Veludo.  Je  tiens  seulement  à  en  faire  connaître  les 
conclusions  qui  sont  un  peu  négatives.  Il  ne  faut  voir  dans  ce  tableau 
ni  la  Panagia  Nicopea,  ni  la  Panagia  Odogetria,  donnée  au  ve  siècle 
par  Eudoxie,  veuve  de  Théodose  le  Jeune,  à  l'impératrice  Pulchérie. 
Apportée  à  Venise  probablement  entre  les  années  1204  et  1206,  c'est 
peut-être  une  copie  faite  au  xe  siècle  d'après  VOdogetria;  et  d'après 
les  noms  des  saints  représentés  sur  la  bordure,  on  peut  supposer  que 
son  lieu  d'origine  est  VÂpostoleon,  église  dont  parle  Villehardouin. 

EMILE    MO  LIN  1ER. 
(La  fin  prochainement.) 

1.  Tcsoro,  no  3. 

2.  Tesoro,  pi.  XXII  et  XXII  a. 
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[troisième   article1.) 


X. 


On  a  beau  s'armer 
de  philosophie,  les 
mois  consumés  dans 
l'attente  chargent  l'à- 
me  d'ennui  et  passent 
lentement.  Le  lauréat 
de  1812  supporte  avec 
peine  la  nécessité  qui 
le  retient  à  Paris.  En 
lisant  des  livres  sur 
l'Italie,  en  ne  parlant 
que  de  Rome,  il  s'ima- 
gine tromper  son  im- 
patience, et  il  l'exaspère.  Le  tourbillon  parisien  ne  l'étourdit  plus; 
les  illuminations  et  les  musiques,  qui  fêtent,  maintenant,  des  gloires 
mêlées  de  revers,  ne  le  jettent  plus  dans  aucune  joie!  Ah!  quand 
pourra-t-il  s'évader  de  cette  prison  où  il  languit,  s'enfuir  vers  la 

•1.  Voy.  Gazelle  des  Beaux-Arts,  2e  période,  t.  XXXVII,  p.  333,  cl  t.  XXXVIII, 
p.  103. 
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contrée  des  épanouissements  antiques!  Hors  de  Rome,  tout  lui  est 
vain.  Rome!  Rome!  Rome!  Ce  nom  est  perpétuellement  sur  ses  lèvres. 
Les  syllabes  en  sonnent  à  ses  oreilles  avec  une  douceur  puis- 
sante que  les  nôtres  n'entendent  plus.  Il  vit.  désormais,  comme  un 
exilé,  tout  enfiévré  de  l'espoir  du  voyage.  D'aucuns  lui  demandent 
parfois  :  «  A  quelle  époque  pensez-vous  partir  ?  >  et  cette  question 
l'irrite.  Denon  lui  a  promis  d'intercéder  pour  lui  auprès  du  ministre, 
de  hâter  autant  qu'il  sera  en  lui  l'ordre  de  départ,  mais  les  semaines 
Gainent  aux  semaines  et  le  temps  de  sa  nostalgie  se  prolonge 
indéfiniment.  Redouble-t-il  d'assiduité  auprès  du  surintendant 
impérial,  le  baron  l'accueille  de  sa  bonne  grâce  inaltérable,  lui  fait 
admirer  complaisamment  les  trésors  des  musées,  l'introduit  même 
dans  sa  collection  privée,  chapelle  exquise  où  il  a  dressé  des  autels 
aux  dieux  et  aux  demi-dieux  de  l'Art  et  où  il  rend  un  culte  particulier 
à  ces  primitifs  italiens  si  longtemps  méconnus,  les  Giotto  et  les 
Masaccio,  le-  Fra  Angelico,  les  Taddeo  Gaddi,  les  Mariotto  Alberti- 
nelli...  Eh!  qu'importe  à  François  Rude,  embrasé  du  seul  désir  de 
partir  ?  Les  coups  terribles  qui  commencent  à  frapper  la  patrie  ne  le 
détournent  même  pas  de  son  rêve  italien.  Peu  avant  les  grands 
désastres,  Denon  lui  a  confié  l'exécution  de  deux  bas-reliefs  com- 
posés par  Alexandre-Evariste  Fragonard  pour  le  soubassement  d'une 
pyramide  à  ériger  sur  le  terre-plein  du  Pont-Neuf,  en  souvenir  de  la 
Grande-Armée.  Ce  serait,  au  moins,  de  quoi  le  distraire.  Hélas!  Les 
jours  de  l'Empire  sont  comptés.  L'heure  n'est  plus  d'élever  des 
monuments  à  la  Grande-Armée  et  au  grand  capitaine.  Les  alliés  sont 
entrés  en  France;  ils  campent  dans  Paris.  Voici  que  l'étoile  de 
Napoléon,  précipitée  du  ciel,  écrase  à  demi  la  terre.  Au  lieu  du  dra- 
peau tricolore,  le  drapeau  blanc  des  Bourbons  flotte  au  fronton  des 
Tuileries  et  Bonaparte  déchu,  doublement  découronné  par  l'abdication 
et  le  détrônement,  se  dirige  en  fugitif  vers  la  petite  ile  de  la  Médi- 
terranée où  l'Europe  le  relègue.  Que  devient  Rude,  au  milieu  de  cette 
tragédie?  Il  pense  à  l'Italie  encore,  il  sollicite  plus  que  jamais  son 
ordre  de  départ.  Mais,  pour  le  délivrer  d'une  telle  obsession,  d'autres 
événements  approchent. 

Le  baron  Denon  a-t-il  fini  par  lui  obtenir  son  laissez-passer 
pour  Rome?  On  l'affirme  et  je  le  veux  croire,  mais  nul  document 
n'en  fait  foi.  Le  statuaire  dijonnais  s'arrète-t-il  à  Dijon  comme  en  un 
lieu  d'étape  sur  le  chemin  de  l'Italie,  ou  s'y  vient-il  reposer  en 
dépaysant  son  attente?  Le  fait  est  qu'il  s'y  trouve  à  la  fin  de  1814. 
Mais  quel  retour  douloureux!  Sa  famille  n'existe  plus  qu'à  peine, 
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sinon  dans  ses  souvenirs  :  ses  sœurs  ont  disparu;  ses  frères  sont 
partis;  dispersés,  ses  compagnons  d'enfance;  vendue,  la  maison  de 
son  père.  Les  vieilles  murailles  à  l'ombre  desquelles  il  a  joué  tout 
petit  sont  toujours  debout  :  c'est  dans  son  cœur  que  les  ruine 
sont  amoncelées.  Et,  cependant,  malgré  les  déceptions  qu'il  traîne 
et  les  cruels  fantômes  qui  se  lèvent  sous  ses  pas.  Dijon  est  toujours 
pour  lui  la  ville  aimée  entre  les  villes.  Tout  ce  qu'il  y  voit  lui  parle, 
l'émeut,  réveille  en  lui  des  échos  de  jeunesse,  des  sentiments  libres 
et  forts,  presque  oubliés  à  Paris.  M.  Frémiet  l'a  reçu  à  bras  ouverts. 
entouré  de  sa  femme  et  de  ses  deux  filles,  déjà  grandes  et  char- 
mantes. Il  y  a  tant  d'années  que  Rude  n'a  goûté  le  calme  délicieux 
du  foyer!  Un  apaisement  descend  en  lui  peut-être.  Mais  quel  foyer 
est  durable  en  ces  époques  troublées  ! 

Depuis  la  chute  de  l'Empire,  on  vit,  à  Dijon,  dans  les  angoisses 
et  les  secousses.  Le  19  janvier  1814,  les  Autrichiens  y  ont  pris  quar- 
tier; il  a  fallu  subir  toutes  leurs  réquisitions,  les  loger,  les  nourrir, 
leur  donner  même  une  ration  de  vin  d'au  moins  un  demi-litre  par 
homme  et  payer  des  contributions,  sans  se  lasser.  Les  monnaies 
étrangères  ont  cours  forcé.  Le  5  février  1814,  le  comte  d'Auersperg 
a  nommé  M.  Petitot  préfet  de  la  Côte-d'Or  «  au  nom  des  alliés  ». 
Constamment,  il  passe  des  troupes.  Le  maire  avertit  ses  administrés 
de  ces  passages,  par  voie  d'affiches  :  on  sait  ce  que  parler  veut  dire. 
Presque  aussitôt  la  lutte  se  dessine  entre  la  coalition  des  républi- 
cains et  des  bonapartistes  et  le  parti  de  la  royauté.  Les  officiers  ren- 
voyés en  demi-solde  ne  tardent  pas  à  aigrir  encore  une  situation 
déjà  fort  aigre.  Nul  ne  tient  compte  au  gouvernement  de  ses  tendances 
libérales.  On  s'emporte  contre  l'emploi  de  certaines  formes  ou  de  cer- 
tains mots  d'un  autre  temps,  dontle  plus  célèbre  et,  sans  contredit, 
l'un  des  plus  malheureux,  est  celui  de  Charte  octroyée.  On  se  croirait, 
en  somme,  sous  le  règne  d'un  tyran  ;  les  sentiments  révolutionnaires 
renaissent  de  jour  en  jour  et,  de  même  que,  sous  le  Directoire, 
on  a  espéré  en  Bonaparte  pour  rétablir  l'ordre,  on  compte  mainte- 
nant sur  Napoléon  pour  restituer  «  la  Révolution  et  la  Liberté  ». 
Incroyable  mouvement  d'opinion,  mais  indéniable  et  irrésistible. 
«  Je  n'oublierai  jamais,  dira  un  jour  l'Empereur  foudroyé,  que  j'ai 
été  ramené  de  Cannes  à  Paris  au  milieu  de  ces  cris  de  sang  :  .1  bas 
les  prêtres!  A  bas  les  nobles!  » 

Donc  Rude  est  ressaisi,  tout  d'un  coup,  des  sensations  de  sa  vie 
d'enfance.  Ces  cris,  il  les  reconnaît;  cette  agitation  de  la  rue,  il  en 
a  été  le  témoin  jadis.  Que  M.  Frémiet,  son  bienfaiteur,  se  jette  dans 
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la  bagarre,  il  s'y  jette  avec  lui  d'entrainement,  d'enthousiasme.  Dès 
le  commencement  de  la  première  restauration,  le  contrôleur  a  fait 
éclater  son  bonapartisme  et,  violent,  poussant  droit  au  but,  dans  ce 
pays  aux  passions  soulevées,  labouré  d'incessantes  marches  d'ar- 
mées, il  en  vient  vite  à  ne  ménager  rien.  Il  discerne,  il  signale  ces 
lâchetés,  ces  incertitudes  d'esprit  qui  dictent,  par  exemple,  à  dix 
mois  de  distance,  à  la  même  cour  d'appel  de  Dijon,  une  adresse  au 
roi  Louis  XVIII  '  et  une  adresse  à  Napoléon  2.  Sa  foi  dans  l'avenir 
est  profonde  et  communicative.  Plus  on  va,  moins  on  a  de  nouvelles 
de  Porto-Ferrajo.  Le  reclus  de  l'île  d'Elbe  aspire,  croirait-on,  à  se 
faire  oublier.  Point  du  tout,  personne  ne  s'y  trompe;  un  grand  évé- 
nement s'apprête  et  l'on  attend.  Soudain,  le  bruit  circule  du  débar- 
quement de  César  au  golfe  Juan.  Déjà  le  conquérant  a  traversé 
Grenoble  ;  il  s'avance  dans  un  tourbillon  de  victoire,  à  grandes 
journées.  M.  Frémiet  bat  le  rappel  des  patriotes;  Rude  s'enivre  de  sa 
propre  activité.  Où  vont  ces  troupes  qui  recommencent  à  passer  de 
toutes  parts? — Elles  vont  combattre  l'ogre  de  Corso. — Arrêtez,  soldats  ; 
les  patriotes  vous  en  conjurent.  —  Il  n'est  question  partout  que  de 
liberté  comme  si,  depuis  le  retour  des  Bourbons,  on  n'eût  vécu  qu'en 
esclavage!  Mais  c'est,  en  vérité,  que  l'appétit  révolutionnaire  vient 
de  se  réveiller  et,  sur  ce  point,  tous  nos  documents  sont  d'accord. 

Feuilletons  le  procès  du  maréchal  Ney;  nous  verrons  ce  qu'est  la 
Bourgogne  en  1815.  «.  Dans  tout  le  pays,  dit  le  lieutenant  général 
comte  Heudelet,  commandant  à  Dijon,  on  ne  peut  compter  ni  sur  les 
habitants,  ni  sur  les  soldats.  Le  parti  du  roi  est  en  infime  minorité... 
Les  habitants  des  campagnes  sont  exaspérés  et  portés  à  se  réunir 
à  Bonaparte.  »  Le  baron  Passinges  de  Préchamps  a  gardé  cette 
impression  de  la  revue  du  13  mars,  à  Lons-le-Saunier,  où  s'est 
déclarée  la  trahison  du  duc  de  la  Moskowa  :  «  Toutes  les  figures 
étaient  pâles  et  annonçaient  une  grande  catastrophe.  Je  pressentis  le 
retour  du  régime  de  93,  où  les  officiers  étaient  finisses  pur  les  soldats.  » 
«  C'est  une  rechute  de  la  Révolution,  s'écrie  le  baron  Capelle,  préfet 
de  l'Ain,  obligé  de  fuir  son  département.  »  ...  «  Tout  était  en  fer- 
mentation révolutionnaire,  ajoute  le  général  de  Bourmont.  »  A  Dijon 
et  à  Chàlons,  le  populaire  se  précipite  avec  fureur  sur  les  canons 
qu'on  veut  opposer  à  Bonaparte.  Dans  toutes  les  régions,  les  bour- 
geois  libéraux  circonviennent  les   militaires,  lesquels  se  laissent 

1.  22  mai  1814. 

2.  23  mars  1815. 
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déplorablement  glisser  à  la  politique  «  Sous  la  première  restauration, 
écrit  le  sergent  Guillemard,  en  garnison  à  Valence,  le  soldai 
oisif;  il  fréquentait  le  bourgeois,  il  s'occupait  de  politique,  et,  le 
soir,  dans  les  chambrées,  on  tenait-  d'étranges  discours  sur  l'avenir 
qui  se  préparait  '.  »  Les  malentendus  de  la  Révolution  et  de  l'Empire 
avaient  fait,  dans  les  cerveaux,  une  immense  anarchie  à  laquelle 
succombait  la  bonne  volonté  de  Louis  XVIII.  Napoléon  revenait 
triomphalement  à   la   faveur  de  cette  confusion   même  qui  devait 


ACHILLE    SI:    VOYANT    ENLEVER     BR1SBIS,     PAR    FRANÇOIS    RUDE. 

(Calque  de  l'artiste  pour  le  bas-relief  de  Tervueren.) 

bientôt  se  tourner  contre  lui  et  l'on  ne  peut  douter,  à  la  lecture  des 
Souvenirs  de  Fleury  de  Chaboulon.  qu'il  ait  vu  la  situation  plus  clai- 
rement que  personne  2. 

Nous  avons,  maintenant,  à  déterminer  le  rôle  de  François  Rude 
à  Dijon,  au  cours  de  ces  événements.  A  cet  égard,  le  récit  du  docteur 
Maximin  Legrand,  accepté  jusqu'ici  par  tous  les  biographes  du  maî- 
tre, me  semble  mériter  la  discussion.  Le  jeune  statuaire,  dévore  du 
besoin  d'agir,  a  voulu  peindre  aux  trois  couleurs  la  girouette  du 
palais  ducal,  mais  le  concierge  Drouin  n'a  eu  garde  de  lui  livrer  la 
clef  du  donjon.  A  mon  avis,  ce  trait  de  juvénile  bravade  caractérise 
assez  bien  la  conduite  de  Rude  en  cette  période.  Il  s'est  beaucoup 


1.  Souvenirs  d'un  sergent,  par  Robert'Guillernard,  IS2i. 

2.  Fleury  de  Chaboulon,  secrétaire  particulier  de  l'Empereur  pendant  les  Cent- 
jours  :  Mémoires  sur  les  Cent-Jours. 

xxxvni.  —    2°  période.  GO 
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remué,  il  a  fait  beaucoup  de  propagande,  il  a  secondé  M.  Frémiet 
autant  qu'il  a  pu,  il  s'est  mis  en  avant  sans  hésiter  et  courageuse- 
ment quand  il  lui  a  paru  à  propos  :  au  demeurant,  l'agitation  qu'il 
s'est  donnée  n'a  abouti  à  nul  résultat  d'importance.  Mais  il  convient 
de  citer  ici,  tout  d'abord,  la  veision  de  M.  Legrand  :  nous  cherche- 
rons, ensuite,  à  en  dégager  la  vérité  : 

«  Quand  on  annonça  que  le  premier  régiment  de  Ney  était  aux 
portes  de  la  ville,  M.  Frémiet,  qui  jouissait  d'une  grande  con- 
sidération parmi  les  bonapartistes,  fut  d'avis  de  rassembler  les 
plus  énergiques  et  les  plus  actif  du  parti,  de  gagner  la  montagne 
et  de  rejoindre  ainsi  l'Empereur.  Rude  se  chargea  de  les  réunir 
au  café  Boulée,  depuis  Frascati,  situé  rue  Rameau,  au-dessous  du 
logement  de  M.  Devosge...  Le  temps  pressait;  l'aspect  de  la  ville  et 
du  quartier,  remplis  de  soldats  aux  cocardes  blanches,  était  mena- 
çant. Comment  prévenir  les  bonapartistes? 

«  Après  plusieurs  allées  et  venues,  Rude  rentre  au  café.  Il  était 
désert;  mais,  dans  la  seconde  salle,  séparée  de  la  première  par  une 
cour,  il  trouve,  lui  sixième,  cinq  patriotes,  parmi  lesquels  se  fait 
remarquer  Madigny,  d'Arc-sur-Tille,  homme  résolu  d'une  haute 
taille,  et  portant  sur  son  chapeau  sa  cocarde  de  93,  large  comme  un 
écran.  Il  a  amené  deux  paysans  de  ses  amis,  tricolores  comme  lui.  A 
ce  moment,  on  entend  la  trompette  :  c'est  l'avant-garde  arrivant  par 
la  rue  Chabot-Charny.  Les  six  hommes,  déterminés  malgré  leur 
petit  nombre,  sortent  par  la  porte  du  logement  de  M.  Devosge...  Un 
régiment  de  hussards  (le  5e  ou  le  6e),  sabre  au  poing  et  cocarde 
blanche  en  tète,  s'avance  droit  à  eux. 

«  Vive  l'Empereur!  crie  la  petite  troupe.  Les  soldats  n'avaient  qu'à 
abaisser  la  pointe  de  leur  sabre  pour  nous  clouer  contre  les  planches  du 
théâtre  en  construction,  disait  Rude  en  racontant  cet  épisode.  Le  pre- 
mier peloton  les  regarde,  regarde  les  cocardes  et  le  drapeau  tricolore 
de  ces  six  hommes,  fait  son  quart  de  conversion  pour  entrer  rue 
Rameau  et  marche  impassible.  Le  second  peloton  s'avance  à  son  tour  : 

«  Vive  l'Empereur  !  crie  une  seconde  fois  la  petite  troupe,  et  avec 
plus  de  force.  Les  soldats  regardent,  hésitent  et,  sur  le  commandement 
de  conversion,  répondent  par  un  cri  général  de  Vive  l'Empereur  !  Les 
premiers  qui  avaient  passé  sans  mot  dire,  répètent  alors  cette  accla- 
mation, qui  se  propage,  sur  toute  la  ligne  du  régiment,  avec  une 
rapidité  explosive. 

«  Ce  fut  là  et  à  cette  occasion,  que  la  division  du  maréchal  Ney  se 
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pallia  aux  impérialistes...  Le  maréchal,  logé  à  L'hôte]  de  la  Cloche, 
voyait,  de  son  balcon,  défiler  ses  régiments  et  répondait,  enthousiaste 
lui-même,  à  leurs  enthousiastes  démonstrations...  » 

Que  Rude,  en  son  déclin,  ait  rapporté  ainsi  les  choses,  je  n'en 
saurais  aucunement  douter.  Les  détails  attestés  sont  vrais  sans 
conteste.  Je  crois,  seulement,  que  le  vieux  raaitre  aura  mêlé  deux 
faits  absolument  distincts  :  à  savoir,  le  passage  de  détachements 
allant,  dans  la  direction  de  Lyon,  combattre  le  revenant  de  Porto- 
Ferrajo,  et  le  séjour  à  Dijon  du  maréchal  prince  de  la  Moskowa, 
après  sa  réconciliation  avec  Bonaparte.  Nous  sommes  au  couranl 
des  aspirations  dijonnaises;  nous  n'ignorons  pas  que  les  Dijonnais 
ont  tenté  d'enlever  des  canons  aux  gens  du  roi,  et  rien  ne  nous 
étonne.  Il  nous  semble  même  tout  naturel  que  Rude  et  ses  amis 
aient  essayé  de  troubler  des  soldats  en  marche  de  leur  cri  magi- 
que :  Vive  l'Empereur  !  et  il  n'est  nullement  invraisemblable  qu'ils 
aient  réussi  à  les  faire  crier  avec  eux  à  l'unisson.  L'armée,  comme 
nous  avons  dit,  travaillée,  ébranlée  de  toutes  manières,  ne  demande 
qu'à  passer  à  Napoléon.  Mais  quoi  de  plus  faux,  eu  revanche,  que  la 
légende  du  maréchal  Ney  se  ralliant  au  bonapartisme  à  la  suite  de 
cet  incident?  D'ailleurs,  de  deux  choses  l'une  :  ou  la  petite  manifes- 
tation de  la  rue  Rameau  a  eu  lieu  avant  la  défection  du  maréchal,  et, 
en  ce  cas,  elle  a  eu  lieu  en  son  absence  et  nulle  trace  officielle  ne  nous 
en  est  restée;  —  ou  elle  s'est  produite  le  jour  même  de  l'entrée  du 
prince  de  la  Moskowa  à  Dijon,  c'est-à-dire  plusieurs  jours  après  son 
abandon  de  la  cause  royale,  et,  en  ce  cas,  elle  a  été  purement  inoffen- 
sive. Dans  l'une  et  l'autre  hypothèses,  on  conviendra  que  l'algarade 
du  sculpteur  et  de  ses  compagnons  n'a  pas  eu  grandes  conséquences. 

Notez  que  nous  avons  des  dates  très  certaines,  à  l'endroit  du 
maréchal,  et  des  faits  très  certains.  Au  rapport  de  M.  le  chevalier 
Durand,  maréchal  de  camp,  commandant  d'armes  à  Besançon  et  le 
mieux  placé  des  hommes  pour  être  bien  informé,  Michel  Ney  a  quitté 
Paris  le  9  mars  1815  pour  arriver  à  Besançon  le  10  et,  de  là,  gagner 
tout  droit  Lons-le-Saunier,  où  il  prend  pied  dans  la  nuit  du  12.  C'est 
à  Lons-le-Saunier  qu'il  trouve  les  émissaires  de  Bonaparte  et  qu'on 
lui  remet  une  lettre  du  maréchal  Bertrand,  contenant  un  ordre  de 
marche  au  nom  de  l'Empereur,  et  la  fameuse  proclamation  toute  faite 
et  même  imprimée  par  laquelle  il  doit  annoncer  à  tous  son  change- 
ment de  front.  Jusque-là,  le  maréchal  a  marqué  les  intentions  les  plus 
rojralistes.  Plusieurs  témoins  s'en  portent  garants  —  entre  autres, 
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le  marquis  de  Servant,  aide  de  camp  de  Monsieur,  qui  l'a  vu  du  12  au 
13  et  qui  lui  a  reconnu  le  meilleur  esprit  au  milieu  des  inquiétantes 

dispositions  des  troupes.  Ainsi  Michel  Ney  s'est  rendu  de  Paris  à 
Lons-le-Saunier  sans  passer  par  Dijon  et  parfaitement  indiffèrent 
aux  manifestations  du  dehors.  Quand  on  le  rencontre  à  Dijon,  son 
évolution  est  faite  :  il  a  cédé  non  pas  à  une  intimidation  plus  ou  moins 
puérile,  mais  à  un  mouvement  formidable  du  pays  et  à  la  menace  de 
la  guerre  civile,  et  il  ne  se  peut  défendre  d'une  grande  tristesse 
devant  ce  qui  s'est  accompli.  Un  gentilhomme  italien,  le  comte  Bojano, 
lui  a  fait  visite  le  16  ou  le  17,  à  l'hôtel  de  la  Cloche'.  11  était  préoccupé, 
sombre,  désespéré  de  se  voir  en  de  si  difficiles  occurrences.  Encore  un 
coup,  l'équipée  de  Rude,  de  Frémiet,  de  Madigny  d'Arc-sur-Tille, 
n'a  pu  avoir  nulle  prise  sur  ses  desseins.  Si  elle  eût  devancé  son 
retour  à  Bonaparte,  il  l'eût  réprimée.  A  l'heure  où  la  placent  les 
biographes,  elle  ne  saurait  que  l'impressionner  médiocrement.  Voilà, 
de  toute  façon,  le  rôle  politique  de  François  Rude  au  début  des  Cent- 
Jours  réduit  à  sa  juste  valeur.  Un  peu  d'agitation,  un  peu  de  tapage 
et  rien  de  plus. 

Les  Cent-Jours  s'écoulent  vite,  au  surplus,  au  milieu  de  l'effroi 
d'une  guerre  universelle.  L'Empereur  a  jeté  le  gant  à  l'Europe  qui 
l'a  relevé.  On  recommence  à  maudire  le  guerrier  cruel,  le  maitre 
sans  entrailles  qui  a  fait  de  tous  les  royaumes  conquis  par  ses  armes 
des  cimetières  de  Français.  Seul  le  parti  de  la  Révolution  le  soutient 
encore  en  haine  de  la  monarchie  légitime.  A  quoi  travaille  notre 
statuaire  en  ce  moment  ?  Peut-être  utilise-t-il  ses  loisirs  à  modeler 
et  à  tailler  dans  la  pierre  ce  médaillon  au  génie  tenant  une  balance 
qu'on  voit  au-dessus  d'une  des  portes  de  l'Hôtel  de  Ville  de  Dijon,  du 
côté  de  la  rue  des  Forges2.  Au  fond,  il  n'a  guère  la  tète  à  sculpter. 
Dieu  sait  quelle  destinée  pour  la  France  !  Voici  qu'il  s'organise 
un  bataillon  de  volontaires  de  la  Côte-d'Or.  Rude  est  sur  le  point 
de  s'enrôler...  Mais  la  pensée  que  M.  Frémiet  peut  avoir  besoin 
de  lui  le  retient  encore.  Si  les  Bourbons  revenaient,  il  ne  resterait 
plus  à  l'insurgé  qu'à  passer  la  frontière...  Et,  sur  ces  entrefaites, 
la  fortune  impériale  s'écroule  à  Waterloo,  définitivement.  L'ancien 
contrôleur  reçoit  du  préfet  de  Dijon,  M.  de  Bercngny,  un  avertisse- 
ment laconique  :  «  Fuyez,  il  n'est  que  temps...  »  Que  faire?  L'heure 

\.  Ci.  Procès  du  maréchal  Ney  devant  la  cour  de  Paris,  décembre  1815. 

2.  Ce  bas-relief,  d'assez  peu  de  mérite,  esl  certainement  de  Rude.  Sun  cama- 
rade Darbois,  qui  fui  professeur  de  sculpture  à  l'école  de  Dijon,  attestait  le  lui 
avoir  vu  faire;  mais  on  ne  peu!  fixer  avec  certitude  la  date  de  l'exécution, 
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de  représailles  terribles  va  peut-être  sonner.  Uude  a  retenu  une  place 
à  la  diligence,  sous  un  nom  supposé.  A  la  nuit  tombante,  il  se  dirige 
avec  son  bienfaiteur  vers  Pont-de-Pany,  où  relaie  la  voiture  publique. 
Où  va  M.  Frémiet?  A  Bruxelles.  Qu'il  prenne  courage.  Rude,  avant 
quelques  semaines,  lui  conduira  sa  famille.  C'est  le  protégé,  mainte- 
nant, qui  va  payer  sa  dette  de  cœur. 

Deux  ou  trois  anecdotes  de  peu  d'intérêt  s'ajouteni  encore  à  celles 
qu'on  connaît.  Le  statuaire,  par  exemple  aurait  essayé  sans  suci  è 
à  son  retour  de  Pont-de-Pany,  d'abattre  le  drapeau  blanc  arboré 
au-dessus  du  portail  de  la  Chartreuse.  Il  serait  aussi  rentrée  Dijon 
la  cocarde  tricolore  au  chapeau,  mais  le  chapeau  à  la  main.  Bravades 
inutiles  ou  puériles  musarderies.  Le  fils  du  poèlier  me  touche  bien 
autrement  par  sa  noble  conduite  envers  la  famille  Frémiet  dont  il 
assure  le  départ  et  qu'il  accompagne  en  Belgique.  Adieu  les  rêvés 
italiens!  Le  lauréat  de  1814  sacrifie  résolument  son  voyage  à  Rome 
pour  mieux  accomplir  le  devoir  qu'il  s'est,  imposé  dans  son  cœur.  Que 
ferait  sans  lui  la  pauvre  famille?  M '""Frémiet  la  mère  a  quatre-vingts 
ans  et  ne  marche  que  par  le  secours  de  MIIe  Catherine  Frémiet,  nommée 
familièrement  la  bonne  tante  Caticlie  ;   Mrafi  Fréiniet-Monnier  s'est 

VOUée  tout  entière  à  l'éd  lira  lion  de  ses  deux  tilles,  Sophie  el  Viclorine. 

Non,  François  Rude  ne  se  séparera  point  de  ses  parents  d'adoption. 
Est-ce  qu'il  pourrait  s'éloigner,  d'ailleurs,  de  cette  charmante  Sophie, 
si  fine  el,  si  douce,  dont  le  regard  noir  le  pénètre  jusqu'au  fond  de  l'âme 
et  dont  chaque  parole  lui  est  comme  un  enchantement?  L'aime-t-il  Ml 
ne  s'est  jamais  posé  une,  question  pareille.  L'humble  garçon  qu'il  est 
se  concentre  en  muette  adoration  devant  celle  qu'il  croit  sentir  de 
race  supérieure...  Et  puis,  à  quoi  bon  chercher  si  loin  le  secret  de 
ses  actes?  Le  voilà,  sur  la  route  de  la,  Belgique,  guidant  vers  l'exil 
ces  femmes  et,  ces  jeunes  filles  que  la  reconnaissance  lui  rend  pins 

chères  et  l'infortune  plus  sacrées.  Nous  avons  vu  se  développer  en  lui 

l'enfanl  et  le  jeune  homme;  nous  verrons  bientôt  se  révéler  le  grand 
artiste;  nous  allons  voir  s'attester,  au  cours  de  son  exil  pieusement 
volontaire,  la  force  tranquille  de  sa  volonté  et  la  profondeur  de  ses 
sentiments,  d'une  candeur  exquise. 


XI. 


La  ville  de  Bruxelles  a  eu,  sous  la  Restauration,  nue  physionomie 
vraiment  unique  :  elle  a  été,  par  excellence,  la  ville  des  réfugiés. 
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Capitale  du  nouveau  royaume  des  Pays-Bas,  voici  qu'elle  se  transforme 
et  se  modernise.  La  roi  Guillaume  de  Nassau  y  règne  depuis  peu, 
prince  débonnaire,  bien  intentionné  et  d'àme  libérale,  coupable,  aux 
yeux  des  Belges,  d'aimer  trop  les  Hollandais  et  qui  n'en  remplit  pas 
moins  en  conscience  les  fonctions  difficiles  de  la  royauté.  Dès  son  avè- 
nement, on  l'a  vu  encourager  les  grandes  entreprises  des  deniers 
publics,  sinon  de  ses  propres  deniers.  «  Travaillez,  monsieur,  dit-il  à 
John  Cockerill,  le  roi  des  Pays-Bas  aura  toujours  de  l'argent  au  service 
des  industries.  »  Le  peuple  lui  reproche  de  n'être  point  généreux  et  le 
peuple  a  raison  peut-être,  mais  tenons-lui  compte  des  embellissements 
qu'il  procure  à  Bruxelles,  même  aux  frais  du  Trésor,  et  des  travaux 
d'assainissement  qu'il  favorise.  Sous  l'administration  française,  tout 
s'est  amoindri,  tout  a  décliné;  sous  le  régime  hollandais,  la  vie 
s'active,  la  population  augmente,  le  commerce  s'étend  et  l'aisance  en 
découle.  Au  point  de  vue  purement  pittoresque,  les  archéologues  se 
désolent  en  -vain.  De  lourdes  maisons  chargées  d'étages  s'élèvent, 
partout,  à  la  place  des  jardins  particuliers  qui  enguirlandaient  la 
vieille  cité  de  verdure;  l'architecture  d'autrefois,  si  fière  de  ses  toits 
découpés  et  de  ses  gracieux  fenêtrages,  perd  tout  crédit  aux  yeux  des 
utilitaires;  des  vieux  couvents  déserts,  on  fait  des  casernes  ou  des 
prisons  qui  en  modifient  assez  fâcheusement  l'aspect;  les  anciens  fossés 
comblés  se  transforment  en  banals  boulevards.  Qu'y  peut-on  faire?  — 
Chaque  génération  subit  ses  nécessités.  Il  faut  convenir,  au  demeu- 
rant, que  Bruxelles,  de  1815  à  1830,  est  une  ville  des  plus  agréables, 
des  plus  zélées  â  répondre  aux  exigences  d'une  société  en  évolution. 
On  construit  le  théâtre  de  la  Monnaie;  on  restaure,  on  décore  l'Hôtel 
des  Monnaies,  on  élève  de  beaux  palais;  on  perce  de  larges  rues;  on 
plante  le  Jardin  botanique...  Peu  de  grands  centres,  en  somme, 
offrent  autant  d'avantages  divers.  L'existence  n'y  est  pas  coûteuse  ;  la 
loi  y  garantit  la  liberté  des  individus;  le  roi  n'est  point  disposé  à 
trahir  l'hospitalité  accordée  aux  vaincus  des  politiques  étrangères. 
S'il  lui  arrive,  une  fois,  par  faiblesse,  de  céder  à  la  pression  de  l'am- 
bassadeur de  France  en  faisant  embarquer  Merlin  de  Douai,  pour 
l'Angleterre,  il  s'en  repent  tout  de  suite  et  s'écrie,  en  apprenant  que 
la  tempête  a  rejeté  le  déporté  sur  la  côte  belge  :  «  La  mer  me  l'a 
rendu;  je  le  garderai.  »  Wellington,  en  plusieurs  circonstances,  le 
blâme  d'être  si  tolérant  :  «  Je  connais  mon  pays ,  répond-il  à 
Wellington,  et  j'y  veux  la  sécurité  pour  tout  le  monde.  » 

Il  est  bien  naturel  que  les  exilés  accourent  de  toutes  parts  en  un 
tel  roj'aume  et,  principalement,  les  exilés  de  France.  On  y  parle 
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français  couramment;  on  y  a  le  goût  français  plus  qu'en  nulle  autre 
terre.  Depuis  le  décret  d'exil  contre  les  régicides,  Bruxelles  esl  le 
rendez-vous  des  plus  fameux  conventionnels.  Nommerons-nous  quel- 
ques-uns de  ces  personnages  d'une  autre  époque  qu'on  y  coudoie 
sans  cosse  et  qu'on  a  plaisir  ,i  reconnaître  dans  les  tableaux  bruxel- 
lois du  peintre  Madou  ?  C'est  Louis  David,  l'homme  ii  lu  grosse  joue, 
le  peintre  des  Sabines  et  des  Horac.es,  du  Sacre  aussi  et  de  la  'Distri- 
bution des  Aigles,  installé  rue  Fossé-aux-Loups  et  tenant,  dans  son 
atelier  de  la  rue  de  l'Evoque,  une  véritable  cour.  C'est  Cambacérès, 
l'archicbancelier  de  l'Empire,  en  perruque  ronde,  en  habit  marron, 
épicurien  devenu  dévot,  assistant,  le  matin,  à  la  messe  à  Sainte- 
Gudule,  et  disant,  le  soir,  a  ses  vieux  complices  de  la  Montagne  : 
«  Quand  nous  sommes  entre  nous,  il  suffit  que  vous  m'appeliez 
Monseigneur.  »  Voici  Merlin  qui  passe  avec  Berlier,  tous  les  deux 
comtes  d'Empire  —  Merlin  un  peu  voûté,  la  figure  sèche  et  angu- 
leuse, l'œil  vif,  éternellement  affairé,  n'ayant  que  ses  questions  de 
jurisprudence  en  tête;  Berlier  passionné,  sur  ses  vieux  jours,  d'études 
historiques,  interrogeant  sans  relâche  les  Commentaires  de  César  et 
tâchant  à  reconstituer  de  son  mieux  la  vie  gauloise.  Sieyès,  fort 
cassé,  revenu  de  bien  des  choses,  va  poser  chez  David,  qui  fait  de 
lui  un  saisissant  portrait.  Chazal  approfondit  la  Bible  et  se  perd,  avec 
bonne  volonté,  dans  les  textes  et  les  variantes.  Est-ce  entre  ses 
mains  qu'est  passée  la  Bible  annotée  par  Robespierre  et  que  le  vieux 
Courtois  montrait  si  volontiers  à  ceux  qui  lui  faisaient  visite?  Je  ne 
sais  et,  par  malheur,  l'exemplaire  est,  dès  longtemps,  égaré  ou  détruit. 
Au  sortir  du  Palais  de  Justice,  qu'il  fréquente  comme  avocat.  Jean 
Mailhe,  de  Toulouse,  hâte  le  pas  pour  rentrer  au  logis,  où  l'attend 
sa  nièce  très  dévouée,  Louise  Bonnecarrère.  On  lui  écrit  de  l'Europe 
entière  sur  tous  les  cas  litigieux  imaginables  et  les  consultations  qu'il 
rédige  font  autorité.  Cet  homme  â  l'extérieur  négligé,  en  redingote 
gris  de  fer  et  culottes  courtes,  en  bottes  â  la  Souvarow,  toujours 
porté  à  discuter  finances,  c'est  Ramel,  que  l'on  nomme  Ramel  de 
Nogaret.  Le  féroce  Yadier,  de  l'Ariège,  s'est  adouci,  à  ce  qu'il 
semble,  sous  l'influence  de  ses  deux  filles,  Caroline  et  Victorine  — 
cette  dernière  loujours  malade,  hélas!  et  charmante  de  ce  charme 
douloureux  des  jeunes  poitrinaires.  Personne  n'est  moins  communi- 
catif  que  Cambon,  l'inventeur  du  tiers  consolidé,  le  maitre  financier 
de  la  Convention  :  il  ne  se  soucie  de  la  société  d'aucun  de  ses  anciens 
collègues,  mais  on  a,  malgré  tout,  de  la  déférence  pour  lui.  Quinette, 
de  l'Aisne,  s'occupe  beaucoup  de  sa  fille  Edmée,  et  un  peu  de  poli- 
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tique.  Bertrand  Barère  vit  en  concubinage,  rue  Montagne-de-la- 
Cour,  avec  une  femme  Leharivier,  dont  il  a  un  fils,  élevé  par  lui 
dans  la  haine  violente  des  thermidoriens.  C'est  un  petit  vieillard,  ce 
Barère,  maigre,  pâle,  mielleux,  confiné  dans  un  chaos  de  livres, 
écrivant  d'assez  fades  ouvrages,  mais  s'exaltant  tout  à  coup  jusqu'à 
la  fureur  au  souvenir  des  «  contrerévolutionnaires...  »  et  se  faisant 
appeler  parfois  :  «  M.  de  Roquefeuille  ».  A  voir  passer  tous  ces 
hommes,  et  d'autres  encore  en  quantité,  les  Lejeune,  les  Paganel, 
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les  Buonarrotti,  les  Prieur  de  la  Marne,  les  Bonnet...  tous  refroidis 
par  l'âge,  usés  par  la  vie  ou  brisés  par  les  événements,  l'étranger 
contient  mal  sa  surprise.  Ne  crojrez  pas,  cependant,  que  tout  soit 
calmé  en  ces  âmes;  ne  vous  fiez  pas  au  caractère  paterne  de  ces 
physionomies.  Ces  conventionnels  que  vous  rencontrez  au  Parc  ou 
au  Vauxhall  se  promenant  par  groupes,  ainsi  que  des  bourgeois 
paisibles,  se  haïssent,  au  fond,  mortellement  et  n'omettent  pas  une 
occasion  de  le  faire  paraître.  «  Oh!  s'écrie  Vadier,  girondins,  danto- 
nistes,  modérés,  autant  de  fripons!  gens  qu'on  peut  voir  dans  le 
monde,  mais  avec  lesquels  il  faut  bien  se  garder  d'entrer  en 
affaires.  »  Et  Chazal,  pris  d'écœurement  à  des  propos  semblables,  de 
laisser  échapper  cet  aveu  :  «  Quand  je  me  rappelle  certains  moments 
de  notre  révolution,  je  crois,  sans  amour-propre,  qu'il  y  a  peut-être 
quelque  vertu  à  oublier  ses  rancunes.  Par  exemple,  écoutez  ceci. 
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Plusieurs  mois  après  Le  '-'>\  mai,  deux  ou  trois  de  mes  collègues  et 

moi,  fatigués  de  ces  jours  sans  repos,  de  ces  nuits  sans  sommeil,  que 
nous  passions  à  Paris,  nous  nous  rend i nies  au  Comité  de  Salut  public. 
—  Vous  l'emporlcz,  dit  L'un  de  nous  aux  chefs  de  la  Montagne,  nous 
le  reconnaissons.  Nous  pensions  servir  utilement  la  patrie  sur  nos 
chaises  curules  :  la  majorité  nous  prouve  que  nous  nous  sommes 
trompés;  mais  qu'il  nous  soit  permis  au  moins  de  marcher  aux  fron- 
tières, de  combattre  et  de  mourir  à  l'armée.  —  Mourir  à  l'armée! 
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répondit  avec  un  sourire  de  cannibale  un  membre  du  Comité  (je  trois 
bien  que  c'était  Saint-Just),  mourir  à  l'armée,  vous,  brigands!  Non. 
non  :  c'est  avec  le  bourreau  qu'il  faut  vous  battre:  c'est  à  la  guillo- 
tine qu'il  faut  mourir...  Ah!  de  telles  paroles  pèsent  bien  lourd  sur 
le  cœur  ! . . .  » 

J'insiste  sur  cette  colonie  étrange  que  Rude  a  vue  se  former  à 
Bruxelles,  où  des  premiers,  ainsi  que  nous  savons,  il  a  planté  sa 
tente.  M.  Frémiet  entre  tout  de  suite  en  relations  avec  la  plupart  des 
exilés  et,  quoique  le  sculpteur  soit  modeste  à  l'excès  et  se  tienne 
tout  juste  pour  un  ouvrier  en  face  de  son  bienfaiteur,  la  force  des 
choses  l'a  mêlé  bien  vite  à  la  société  des  conventionnels.  Los  mêmes 
nuances,  les  mêmes  confusions  d'idées  sont  en  eux  qui  sont  en  lui- 
même.  Trois  sentiments  les  réunissent  :  l'enthousiasme  pour  la 
Révolution,  le  regret  de  l'Empereur  considéré  comme  la  souveraine 
xxxvm.  —  2e  PÉRIODE.  01 
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expression  révolutionnaire  et  l'horreur  de  la  monarchie  restaurée. 
Les  Mémoires  de  Barère  ne  nous  apprennent-ils  pas  que  David,  ayant 
consacré  son  meilleur  temps  d'exil  à  refaire  son  tableau  du  Sacre, 
méditait  une  série  de  compositions  sur  le  retour  de  l'ile  d'Elbe?  Au 
surplus,  ce  n'est  un  secret  pour  personne  que  les  plus  avancés  des 
Montagnards,  jaloux,  avant  tout,  de  renverser  Louis  XVIII,  ont 
ourdi  une  conspiration  pour  ouvrir  la  France  au  prince  d'Orange. 
François  Rude,  assurément,  n'a  pas  été  dans  ces  concerts,  mais  il  a 
subi,  à  la  façon  des  naïfs,  les  influences  du  milieu.  Peu  à  peu,  après 
la  mort  de  Napoléon,  la  question  se  pose  uniquement  entre  l'ancien 
régime  et  les  principes  de  la  Révolution  et  il  se  façonne  une  nouvelle 
opinion  républicaine.  C'est  à  Bruxelles,  en  définitive,  qu'a  commencé 
le  mouvement  d'esprit  d'où  sont  sortis  les  révolutions  de  1830  et  de 
1848.  Pas  un  historien  n'a,  selon  moi,  suffisamment  précisé  cette 
remarque  et  je  lui  fais  ici  la  place  qui  convient'. 


XII 


Dès  son  arrivée  à  Bruxelles,  M.  Frémiet  a  loué  un  petit  apparte- 
ment pour  sa  famille  et  pour  Rude  qui  désormais  vivra  sous  son  toit; 
puis,  il  s'est  mis  courageusement  à  la  recherche  d'une  situation. 
Son  talent  d'écrivain  ne  tarde  pas  à  lui  ouvrir  les  portes  d'un 
journal  important  :  le  Vrai  libéral,  où  ses  articles  signés  d'un  Y  et 
traitant  des  sujets  les  plus  variés,  s'imposent  vite  à  l'attention.  En 
même  temps,  ses  antécédents  de  fonctionnaire  et  les  recommanda- 
tions qu'il  fait  agir,  lui  valent  un  poste  honorable  au  bureau  des 
contributions  de  Mons.  Rude,  de  son  côté,  s'inquiète  des  grands  tra- 
vaux qui  s'exécutent  et  sollicite  des  architectes  au  moins  quelques 
menus  ouvrages.  Deux  sculpteurs  seulement  se  partagent  la  renommée 
en  Belgique  :  le  vieux  Godecharles,  artiste  académique,  tout  nourri  de 
formules,  mais  adroit  et  doué  d'un  certain  sens  décoratif,  auquel  on 
doit,  en  particulier,  le  fronton  du  palais  des  Etats  2,  et  Louis  van  Geel, 

1.  Sur  les  réfugiés  de  1816,  Cf.  le  chapitre  de  la  Mosaïque  belge,  de  A.  Baron, 
intitulé  :  l.es  E.rllés  à  Bruxelles,  avant  1830.  Je  me  suis  aussi  beaucoup  servi  des 
lettres  de  Mme  Rude,  des  notes  de  Mailhe  et  de  Berlier,  des  Mémoires  et  du  Testa- 
ment de  Bertrand  Barère,  etc.,  etc. 

2.  Le  sujet  de  ce  fronton  est  assez  curieux  pour  qu'on  le  noie  :  «  La  Justice 
tient  lu  balance  symbolique;  la  Beliyion  récompense  les  Vertus  et  la  Sagesse  les 
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de  Malines,  ancien  camarade  du  statuaire  dijonnaia  à  L'École  des 
Beaux-Arts  de  Paris  et  plusieurs  fois  son  compétiteur  au  prix  de 
Rome.  Van  Geel  est,  certes,  de  beaucoup  inférieur  à  Godecharles, 
mais  il  a  sur  lui  l'avantage  d'être  jeune  et  plusieurs  s'imaginent 
qu'il  représente  l'art  moderne.  On  a  pu  le  juger  sur  son  bas-relief 
de  la  porte  de  Lacken,  aujourd'hui  démolie,  et  sur  quelques  figi 
isolées,  rencontrées  en  des  édifices.  Ses  composition  manquent 
autant  d'harmonie  et  d'agrément  que  de  nouveauté;  sa  facture  ne 
sort  jamais  des  grossièretés  de  l'à-peu-près.  A  l'égard  du  caractère. 
voici  qui  le  peint  au  vif  :  élève  des  Français,  il  a  consenti  à 
sculpter  le  modèle  du  lion  Waterloo,  monument  commémoratif  d'une 
des  plus  grandes  détresses  françaises.  Rude  trouve  en  cet  ancien 
camarade  son  pire  ennemi.  Mais  ne  pensez  pas,  surtout,  qu'il  s'en 
émeuve  outre  mesure.  «  Le  vrai  talent,  dit-il,  finit  toujours  par  être 
distingué.  »  Il  modèle,  pour  se  faire  connaître,  quelques  bustes  de 
réfugiés  :  Bonnet,  le  conventionnel;  Villaine;  Jacotot,  l'inventeur 
de  la  méthode  pédagogique  dite  d'émancipation  intellectuelle,  type 
bizarre  que  nous  retrouverons  plus  loin,  et  Louis  David  lui-même. 
Comme  il  n'existe  pas  un  seul  bon  portrait  du  roi,  l'idée  lui  vient 
de  représenter  aussi  le  monarque.  L'œuvre  entreprise  d'après  des 
observations  et  des  croquis  notés  sur  le  passage  du  souverain  est  si 
vivante  que  Guillaume  Ier  s'y  intéresse.  «  Le  roi  a  posé  pendant  trois 
jours  et  des  séances  de  deux  heures,  écrit  Sophie  Frémiet  à  son  amie 
de  Dijon,  Mme  Moyne.  C'est  pourquoi  le  buste  est  très  bien  fait  et 
très  ressemblant.  M.  Rude  en  a,  par  avance,  vendu  plusieurs  exem- 
plaires pour  des  établissements  publics  et  pour  des  particuliers. 
L'original  est  destiné  aux  États  généraux1.  » 

Le  jeune  sculpteur,  préoccupé  d'aider  efficacement  ses  parents 
d'adoption,  multiplie  de  tous  côtés  ses  démarches.  Depuis  1817.  le 
théâtre  de  la  Monnaie  est  en  construction  sous  la  direction  de 
l'architecte  français  Damesme.  Au  dehors,  le  monument  doit  rappeler 
beaucoup  l'Odéon  de  Paris  ;  au  dedans,  tout  sera  blanc  et  or,  revêtu 
de  claires  arabesques  et  de  gais  motifs,  avec  de  hautes  cariatides 
dorées  pour  supporter  les  loges  du  roi  et  du  prince  d'Orange.  François 


appelle  à  ses  côtés  tandis  que  la   Force  chasse  la  Discorde  et  le  Fanatisme.  » 
L'œuvre  date  de  1782. 

1.  Lettre  du  20  décembre  1819.  Je  tiens  de  M.  Richot-Moyne,  représentant 
actuel  de  la  famille  Moyne  à  Dijon,  les  précieuses  lettres  de  M"0  Hude  aux- 
quelles je   fais    des  emprunts. 
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Rude  a  la  commande  de  ces  figures,  vite  menée  à  bonne  fin  '.  Vers  la 
même  époque,  il  fait  la  connaissance  de  divers  architectes,  exécute 
le  fronton  de  l'hôtel  des  Monnaies,  deux  génies  soutenant  un  écusson, 
et  deux  bustes  décoratifs  de  Vulcainet  de  Mercure  et  quantité  d'attri- 
buts, d'écussons,  d'allégories  et  d'ornements  pour  le  palais  du  roi. 
C'est  David  qui  l'a  présenté  à  Van  der  Straeten,  l'architecte  des 
palais  royaux,  lequel,  dès  le  premier  essai,  a  reconnu  ses  aptitudes. 
Et  le  jeune  homme,  comme  par  surcroit,  se  prend  à  vivre,  à  ce 
moment,  d'une  vie  intérieure  qui  le  transfigure.  La  chance  lui 
sourit.  Une  idée,  longtemps  refoulée  au  fond  de  son  cœur,  en  jaillit 
avec  violence  :  pourquoi  n'épouserait-il  pas  cette  gracieuse  et  toute 
bonne  Sophie  Frémiet?  Ce  rêve  à  toute  heure  l'obsède,  souvent  avec 
une  grande  douceur,  parfois  très  douloureusement.  Si  elle  allait  le 
repousser,  lui  fils  du  peuple,  sans  éducation,  sans  tournure. . .  Mais  non  ! 
Cela  est  impossible.  Il  n'y  a  pas  de  ces  vains  préjugés  en  celle  qu'il 
aime...  Se  déclarera-t-il  encore,  cependant? —  Ah  Dieu!  il  n'ose... 
Deux  fois,  depuis  l'exil,  le  malheur  s'est  abattu  sur  la  famille  Frémiet  : 
eu  1818,  la  mère  des  jeunes  filles  est  morte  et,  peu  de  mois  après, 
c'est  la  vieille  grand'mère  qui  est  partie.  Comme  Rude  s'est  prodi- 
gué en  ces  circonstances  !  Comme  il  a  marqué  de  sincère  douleur  ! 
On  ne  saurait  mieux  appartenir,  et  plus  fortement  à  une  famille, 
qu'il  n'appartient  désormais  à  ce  centre  d'élection.  Jamais  il  ne  pense 
à  lui-même.  Dans  la  peine  ou  dans  la  joie,  dans  le  succès  et  dans 
l'effort,  c'est  invariablement  à  la  fiancée  librement  choisie  que  ses 
sensations  le  ramènent  et  que  le  reportent  ses  sentiments.  S'il  la  suit 
dans  les  quelques  soirées  mondaines  ouvertes  aux  exilés,  c'est  pour 
l'admirer  sans  mot  dire.  Elle  étudie  la  peinture  sous  la  direction  de 
Louis  David  :  son  plus  grand  souci,  c'est  que  nulle  déception  ne 
l'effleure.. .  Maintenant  de  mâles  ambitions  s'emparent  de  lui.  Arriver 
à  de  hautes  destinées,  non  pour  lui,  mais  pour  elle,  voilà  ce  qu'il  lui 
faut  !  Et  puis,  honorer  son  art,  mettre  au  jour  des  chefs-d'œuvre, 
des  œuvres  de  vie  et  de  passion,  des  œuvres  glorieuses  :  voilà  sa 

1.  M.  Wauters,  le  maître  archiviste  de  la  ville  de  Bruxelles,  auquel  l'art  flamand 
est  redevable  de  tant  de  découvertes,  m'a  communiqué  une  quittance  curieuse  de 
notre  sculpteur,  jointe  aux  comptes  de  la  ville  de  Bruxelles  pour  l'année  1819.  Je 
la  transcris  littéralement,  malgré  la  rare  fantaisie  de  l'orthographe. 

«  J'ai  reçu  de  M.  l'échevin  Graindel  la  somme  de  90  francs  à  compte  de  mon 
'  pour  les  cariathijdes  que  je  dois  fournir  pour  le  spectacle  royale. 
«  Bruxelles,  23  janvier  1819.  «  Quatre-vingt-dix  francs. 

«  F.  Rude,  sculpteur.  » 
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fièvre  encore...  Malheureux  homme I  Homme  trop  heureux!  Il  j'ac- 

complit  un  noble  mystère  dans  cette  candeur  de  plébéien. 

Sophie  Frémiet  n'est  pas,  j'imagine,  sans  apercevoir  ce  qui 
se  passe  au  cœur  de  son  ami.  On  observe  que  Rude,  aux  belles 
heures  de  son  roman,  s'est  senti  gêné  de  sa  rusticité  naturelle.  Un 
besoin  tout  nouveau  d'élégance  lui  est  venu.  C'est  qu'il  a  le  désir 
de  plaire  à  celle  qu'il  aime  et,  sans  nul  doute,  elle  ne  s'y  méprend 
pas.  Quoi  de  plus  humain  que  cette  évolution  partie  des  plus  exqui- 
ses profondeurs  de  l'àme  pour  aboutir,  en  toute  simplicité,  aux  habi- 
tudes même  du  corps  !  Voyez  cette  curieuse  lithographie  conservée 
dans  la  famille  de  Feigneaux,  son  élève,  qui  le  représente  sous  Les 
apparences  d'un  jeune  conventionnel  adonisé.  Les  cheveux  se  relèvent 
en  touffe  sur  le  front  et  se  bouclent,  sur  les  côtés,  en  courtes  crespe- 
lures.  La  barbe  en  favoris  descend  jusqu'au  niveau  de  la  bouche.  Point 
de  moustache;  rien  au  menton;  l'œil  clair  et  vif,  le  sourcil  bien 
dessiné,  la  figure  pleine,  les  traits  forts,  un  je  ne  sais  quel  air  de 
recherche  répandu  sur  la  physionomie,  un  grand  col  blanc  rabattu 
sur  la  redingote  à  larges  revers  :  c'est  bien  là  le  garçon  décrit  par 
Feigneaux  dans  ses  notes  au  docteur  Legrand,  tel  qu'il  était,  tel 
qu'il  voulait  être  :  «  brun,  fort  et  robuste,  gracieux  dans  ses  mouve- 
ments, adroit  à  tous  les  exercices  du  corps;  beau  danseur,  beau 
patineur,  bon  nageur,  maniant  l'épée  avec  grâce  et  prestesse...  ». 
Mme  Rude  avouera  dans  sa  vieillesse  qu'elle  a  attendu  longtemps 
qu'il  se  déclarât.  Elle  aussi  l'a  aimé  en  secret,  bien  timidement, 
et  ce  double  sentiment,  puissant  et  naïf,  a  rempli  leur  vie. 

On  n'est  pas  riche  chez  les  Frémiet.  Le  petit  logis  de  la  rue  des 
Sables  est  l'un  des  endroits  du  monde  où  l'on  met  en  pratique  la 
plus  sévère  économie.  Sophie  et  Victorine  n'ont  pas  de  meilleur  plai- 
sir que  de  s'en  aller  «  faire  leurs  belles  »,  au  Parc,  sous  la  conduite 
de  la  bonne  tante  Catiche,  en  compagnie  des  demoiselles  Vadier,  de 
Cécile  Courtois,  d'Edmée  Quinette,  d'Amélie  Berlier.  Les  progrès  des 
deux  sœurs  dans  l'art  dépeindre  sont  assez  inégaux  :  Victorine  a  des 
dispositions  et  un  zèle  médiocres.  Sophie,  au  contraire,  est  infatigable 
et  les  plus  difficiles  commencent  à  lui  reconnaître  du  talent.  En  18b'. 
un  de  ses  tableaux,  la  Sainte  lecture,  a  figuré  avec  honneur  au  Salon 
d'Anvers.  A  cette  occasion,  la  famille  a  visité  l'intéressante  ville  et 
Rude,  certainement,  a  été  du  voyage.  David,  sur  ces  entrefaites,  n'a 
pas  craint  de  demander  à  M"e  Frémiet,  comme  à  sa  meilleure  élève, 
une  copie  de  sa  Psyché.  Ces  encouragements  la  rendent  si  fière 
qu'elle  se  décide  à  concourir  pour  le  grand  prix  au  Salon  de  Gand, 
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en  1820,  où  Rude  a  été  appelé  à  faire  partie  du  jury  de  sculpture. 
Je  trouve,  dans  les  lettres  communiquées  par  M.  Richot-Moyne, 
un  récit  singulièrement  animé  de  ce  qui  advint  à  cette  occasion  à 
l'aimable  concurrente.  On  me  saura  gré  de  le  transcrire.  C'est  une 
exposition  d'il  y  a  soixante-dix  ans  qui  s'évoque  devant  nous,  avec 
ses  rivalités,  ses  intrigues  et  toutes  les  aventures  d'amour-propre 
qui  en  sont  la  suite  '  : 

«  Ma  bonne  Cécile,  je  t'écris  pour  le  donner  les  détails  de  lout  ce  qui  s'est 
passé  depuis  l'ouverture  du  Salon  de  Gand.  Quelques  jours  avant,  nous  avions 
appris  que  M.  Paelinck,  peintre  de  la  reine,  président  de  la  classe  de  peinture  à 
Gand,  se  mettait  sur  les  rangs  comme  moi,  pour  le  concours.  C'est  un  homme 
de  talent,  âgé  de  45  à  50  ans,  qui  a  fait  une  grande  quantité  de  tableaux  et  qu'on 
appelle  le  Rubens  moderne.  Tu  penses  bien  que  je  perdais  tout  espoir  d'avoir  le 
prix.  Tous  ceux  qui  revenaient  de  Gand  disaient  bien  que  mon  tableau  balançait 
le  sien  et  même  que  presque  tout  le  monde  le  préférait,  mais  il  semblait  impos- 
sible qu'il  ne  fût  pas  désigné  comme  lauréat  à  cause  de  son  âge  et  de  ses  protec- 
tions et  aussi  parce  qu'au  lieu  de  faire  strictement  le  tableau  dematadé,  trois 
figures  sans  fabrique  ni  accessoires,  il  a  fait  un  très  grand  tableau  de  onze  figures 
principales,  sans  compter  beaucoup  de  pelites  au  fond.  On  avait  appelé  à  ce  con- 
cours tous  les  maîtres  et  tous  les  peintres  ayant  déjà  remporté  des  prix.  M.  David, 
qui  ne  pouvait  se  rendre  à  Gand,  avait  demandé  à  M.  Odevaere,  peintre  du  roi, 
de  lui  écrire  ce  qu'il  penserait  des  deux  tableaux.  Quelques  jours  avant  le  juge- 
ment, ii  a  écrit  à  M.  David,  une  lettre  en  italien  que  je  vais  traduire  comme  je 
pourrai  : 

«  Mon  cher  maître,  je  m'incline  devant  vos  sublimes  leçons  et  j'admire  la  belle,  la 
gracieuse  «  Anthia  »  peinte  par  votre  jeune  élève,  qui  n'a  de  femme  que  son  vêtement 
et  qui  est  homme  par  le  mérite.  L'ouvrage  qu'on  oppose  au  sien  étonne  et  n'émeut 
pas  mon  cœur.  Ce  n'est  qu'un  travail  d'ouvrier.  Enfin,  si  les  juges  sont  de  bonne  foi 
ils  uniront  le  myrte  au  laurier  pour  couronner  la  jeune  victorieuse.  » 

«  Le  jour  du  jugement,  M.  Rude  était  à  Gand  pour  juger  la  sculpture. 
M.  Paelinck  a  eu  le  prix  comme  je  m'y  attendais.  Au  début,  j'avais  huit  voix 
sur  douze,  mais  les  puissantes  amitiés  de  Paelinck  ont  troublé  les  jurés  et  il  ne 
m'est  resté  que  deux  suffrages  :  ceux  du  premier  peintre  du  roi  et  du  premier 
peintre  d'histoire  de  Hollande.  Quoiqu'il  ne  soit  pas  d'usage  de  décerner  un  accessit 
après  le  grand  prix,  ou  a  cru  devoir  me  donner  cette  satisfaction.  Voici,  du  reste, 
d'après  le  journal  de  Gand,  le  discours  prononcé  par  le  président  de  l'Académie, 
le  jour  de  la  distribution  des  prix  : 

«  Discours  de  M.  Von  Hufel. 
«  Un  tableau  fait  par  la  main  des  grâces  a  mérité  un  accessit.  Quel  dommage 
qu'on  n'ait  pas  eu  deux  grands  prix  à  décerner!  On  eût  été  si  heureux  de  conserver  à 
notre  Académie  une  si  belle  production. 

1.  Lettre  du  23  août  1820,  à  Mm°  Cécile  Moyne. 
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•  La  Société  des  Beaux-Arts,  cependant,  a  manifesté  le  désir  de  fixer  d'une 
manière  particulière  le  souvenir  d'un,:  si  belle  lutte  et  de  témoigner  sa  gratitude,  à 
l'illustre  chef  de  l'école  moderne,  et  elle  a  voté  à  M"  Frémiet,  élèi  t  de  l>  n  id  et  auteur 
du  tableau  de  la  belle  Anthia,  une  médaille  d'honneur.  •■ 


«  C'esl  dans  une  séance  solennelle,  le  la  août,  que  celle  médaille  devail  m'être 
remise  et  l'on  désirait  absolument  quej'y  fusse  présente.  Nous  sommes  donc  ;  ■  1 1  .'■  ~ 
(ï  Gand,  ces  jours  passés,  et,  comme  nous  n'étions  pas  connus,  papa  entendait 
tout  ce  qui  se  disait  de  mon  tableau  qu'on  paraissait  mettre  au-dessus  de  l'autre. 
Deux  jours  après,  nous  avons  vu,  dans  le  Journal  de  Gand,  l'article  suivant  qui 
ne  me  regarde  pas.  Tout  y  est  pour  Victorine  :  «  On  croit  savoir  que  la  belle 
Anthia  »  de  M'"  Frémiet,  qui  a  rem  porté  l'accessit,  a  été  peinte  d'après  un  modèle 
plein  de  grâce,  trouvé  par  l'auteur  tout  à  ses  côtés,  dons  sa  propre  famille.  Nous 
serions  bien  trompés  si  l'intéressante  et  habile  élève  d'un  grand  peintre,  n'était 
pas  à  Gand  en  ce  moment.  Du  moins  le  public.  «  qui  a  les  yeux  d'Abrocone  pian- 
la  nobleet  belle  figure  de  l'Ephésienne  à  lu  couronne  de  roses  »  a  paru  la  reconnaître 
hier,  dans  un  des  salons,  et  tous  les  yeux  se  soûl  fixés  sur  elle.  » 

«  Enfin,  le  15,  a  eu  lieu  la  distribution  des  médailles  d'honneur.  Nous  étions 
quatre  :  M  Paelinck,  un  vieil  architecte  lauréat,  un  sculpteur  et  moi.  .le  n'assis- 
tais pas  à  la  séance,  mais  Victorine  y  était  avec  papa.  Quand  on  a  vu  que  je  n'allais 
pas  prendre  ma  médaille,  le  président  a  dit  :  «  .l'aperçois  dans  un  coin  de  la  salle 
le  respectable  père  de  M1"  Frémiet,  qui  a  l'air  inlimidédu  succès  de  sa  fille.  Nous 
le  prions  de  venir  ici  recevoir  la  médaille.  »  A  l'appel  de  mon  nom,  tout  le  monde 
s'est  levé  :  il  y  a  eu  trois  reprises  d'applaudissements  et  de  bravos.  Papa  s'est 
avancé:  nouveaux  applaudissements.  Le  ministre  de  l'instruction  publique  lui  a 
remis  la  médaille  en  le  félicitant  de  mon  triomphe... 

«  Le  soir,  on  est  venu  me  donner  une  superbe  sérénade  dans  l'hôtel  où  nous 
étions  logés.  Tu  ne  peux  te  faire  une  idée  de  la  manière  dont  nous  avons  été  reçus 
à  Gand.  On  nous  a  accablés  d'amitiés,  de  politesses.  Enfin,  je  me  sens  une  nou- 
velle ardeur  pour  le  travail.  J'ai  oublié  de  le  dire  qu'aussitôt  après  la  séance,  le 
président  de  l'Académie  est  venu  lui-même  me  complimenter  et  ni'inviter,  au  nom 
de  tous  ses  collègues,  ;\  un  grand  banquet  pour  le  lendemain.  11  m'a  fait  toutes  les 
instances  possibles  pour  me  décidera  rester,  invitant  même  toute  la  famille,  mais 
j'ai  préféré  que  nous  reparlions.  Maintenant  je  viens  de  voir  dans  le  Journal  de 
Gand  la  nouvelle  de  ma  nomination  de  membre  honoraire  de  l'Académie.  .  » 

Par  quelle  émotion  doit  passer  François  Rude  en  de  pareilles 
journées,  on  le  devine  sans  grand'peine.  Ne  sourions  pas  de  ces  joies 
d'enfant  :  il  n'en  est  pas,  après  tout,  de  plus  pures  et  de  meilleures. 
Toujours  est-il  que,  rentré  à  Bruxelles,  il  est  plus  timide  que  jamais. 
Dès  le  matin,  il  se  dirige  de  la  rue  des  Sables  dans  l'ancienne  chapelle 
du  couvent  des  Lorraines  ',  devenue  son  atelier.  Des  élèves  lui  sont 
venus  :  il  les  a  installés  au-dessus  de  la  pièce  où  il  travaille,  dans 

1.  Près  de  la  Monlagne-de-la-Cour,  aujourd'hui  école  communale. 
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une  façon  de  grenier  très  éclairé,  où  ils  font  à  la  craie,  sur  des  toiles 
noires,  des  dessins  toujours  de  la  grandeur  du  modèle  el  d'ensemble  '. 
Chaque  semaine  le  modèle  change  afin  qu'on  ne  puisse  s'habituer  à 
aucune  formule.  De  temps  en  temps,  deux  figures  posent  à  la  fois 
pour  un  groupe.  C'est  là  mieux  que  le  germe  de  l'enseignement  pra- 
tique qu'il  fera  prévaloir,  un  jour,  dans  son  atelier  d'élèves  à  Paris. 
Ceux  de  ses  disciples  qu'il  préfère  sont  Feigneaux,  qui  a  remis  à 
M.  le  docteur  Legrand  de  si  vivantes  notes  sur  son  maître;  Henry 
Van  der  Haert,  qui  sera  bientôt  l'heureux  époux  de  Victorine 
Frémiet,  et  Guillaume  Stas,  de  Louvain,  statuaire  supérieurement 
doué,  mort,  hélas!  trop  jeune. 

Des  mois  s'écoulent  encore.  Le  sculpteur  exécute  toujours  patiem- 
ment les  travaux  décoratifs  dont  Van  der  Straeten  l'a  chargé.  Rien 
de  changé  dans  ses  rapports  avec  M"e  Sophie  Frémiet.  Mais  voici  que, 
vers  le  mois  de  juin  1821,  M.  Frémiet,  devenu  chef  du  bureau  des 
contributions  à  Mons,  arrive  un  beau  jour  à  Bruxelles  et  tombe  droit 
à  l'atelier  des  Lorraines.  «  Voyons,  Rude,  lui  dit-il  :  ne  trouves-tu 
pas  que  les  préambules  ont  assez  duré  ?  Tu  aimes  ma  fille  ;  il  est 
visible  que  ma  fille  ne  te  repousse  pas.  Apprends-moi  donc  ce  qui 
s'oppose  à  votre  mariage.  »  Rude  se  confond  en  protestations  et  se 
jette  dans  les  bras  de  son  futur  beau-père.  Sophie,  mise  au  cou- 
rant de  l'entretien,  donne  franchement  ses  deux  mains  au  statuaire 
et  lui  tend  son  front  à  baiser.  Et  quelques  jours  plus  tard,  le  25  juillet 
à  10  heures  du  matin  à  l'Hôtel  de  Ville,  à  10  heures  et  demie  à 
Sainte-Gudule,  la  double  union  est  enfin  consacrée3. 

Ce  que  l'on  saura  bientôt,  c'est  que  M.  Frémiet  s'apprête  lui-même 
à  contracter  un  second  mariage.  Il  s'est  énamouré,  à  Mons,  d'une 
demoiselle  Ernestine  Simon,  sœur  d'un  de  ses  collègues.  Mais  ces 
justes  noces  n'ont  pas,  à  ce  qu'il  parait,  de  quoi  réjouir  ses  enfants, 
car  il  attendra  pour  les  célébrer  le  mariage  de  ses  deux  filles.  Qui 
dira  jamais  où  s'arrête  la  faiblesse  humaine"?  Et  notez  qu'il  s'agit 
de  l'homme  le  plus  instruit,  le  plus  sage  et  le  meilleur  ! 

Quoi  qu'il  en  soit,  le  bonheur  est  sans  mélange  pour  le  sculpteur 
et  sa  jeune  femme.  Le  20  juin  1832,  un  enfant  leur  naît,  qu'ils  nom- 

1.  Cf.  M.  Legrand,  Rude,  ses  Œuvres  el  son  Enseignement. 

2.  Archives  de  l'état  civil  de  Bruxelles  et  archives  de  Sainte-Gudule.  Le  mariage 
civil  a  été  prononcé  par  l'échevin  baron  Louis  de  Vos,  en  présence  des  quatre 
témoins  :  Pierre -Sanfourche  Laporte,  avocat  réfugié  français,  Théophile  Berlier, 
J.-B.  Jouvencel  et  Emmanuel  Colbcrt.  Le  mariage  religieux  est  béni  par  l'abbé 
Sotteau,  curé  de  Sainte-Gudule. 
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ment  Louis-Amédée  '  et  sur  lequel  se  reposent  immédiatement  toutes 
leurs  complaisances.  Avec  quelle  tendresse  en  parle  M"  Rude  dans 
toutes  ses  lettres  à  M""'  Moyne  :  «  Notre  Amédée  est  irçq  i 

bien  rose  et  bien  blanc;  il  a  de  jolis  yeux  clair,  bien  malins,  le  nez  un 
peu  court,  une  jolie  petite  bonche.  Je  ne  puis  te  dire  mon  mis.  mais  imii 
le  monde  letrouve  charmant.  L'expression  de  sa  figure  est  étonnante 
pour  un  enfant  de  son  âge;  il  est  d'une  extrême  vivacité,  rit  toujours 
et  fait  de  petites  folies  qui  nous  enchantent.  »  Est-il  malade  le  moins 
du  monde,  la  pauvre  mère  est  aux  champs  ;  le  père  davantage  encore. 
C'est  une  véritable  ivresse  que  la  mignonne  créature  a  portée  dans 
la  famille.  Ivresse  qui  se  dissipera  trop  tôt,  affreusement  !  car  ce  fils, 
tant  choyé  à  son  entrée  dans  la  vie,  est  marqué  pour  une  prompte 
mort  et  ne  laissera  derrière  lui  qu'amers  regrets  et  longs  déchi- 
rements. 

Rude  a  de  grands  travaux  en  tète  pour  le  château  de  Tervueren, 
construit  par  Van  der  Straet,  au  milieu  d'une  admirable  forêt 
sur  l'ordre  du  prince  d'Orange.  Au  fronton,  il  doit  sculpter  en  pierre 
la  Citasse  du  .sanglier  de  Calydon  par  Mêléagre  et,  dans  une  salle  en 
rotonde,  il  s'est  chargé  de  raconter  en  marbre  les  principaux  traits 
de  l'histoire  d'Achille.  Vous  le  voyez  d'ici  fouillant  ses  carton-, 
relisant  les  auteurs  classiques,  dessinant,  cherchant,  modelant  des 
esquisses.  A  chaque  instant,  l'architecte  l'appelle  à  Tervueren  pour 
conférer  avec  lui.  «  Il  part  à  quatre  ou  cinq  heures  du  matin,  même 
en  hiver  et  par  le  plus  mauvais  temps,  rapporte  Feigncaux  2  ;  il 
reste  une  heure  ou  deux  avec  Van  de  Straeten,  toujours  sur  pied, 
dans  la  boue  ou  clans  la  neige,  revient  comme  il  est  venu,  allume  sa 
pipe  et  se  remet  au  travail.  »  Que  si  l'on  veut  savoir  la  vie  qu'il 
mène  à  l'ordinaire,  c'est  encore  à  l'excellent  Feigneaux  qu'il  faut 
le  demander  :  «  En  été,  Rude  arrive  à  l'atelier  au  soleil  levant.  A 
huit  heures,  on  lui  apporte  son  déjeuner.  Quelquefois,  quand  il  est 
pressé,  il  se  contente  d'un  ou  deux  petits  pains  et  d'un  peu  d'eau-de- 
vie;  à  midi,  autre  petit  pain,  et,  à  trois  heures,  il  va  dîner.  Il 
retourne  à  l'atelier,  à  quatre  ou  cinq  heures,  pour  n'en  sortir  qu'à  la 
nuit...  Le  dimanche,  après  midi,  il  va  se  promener  à  la  campagne, 
en  famille  ;  mais,  le  lundi  matin,  il  est  devant  son  modèle  à  l'heure 
accoutumée.  Il  aime,  en  travaillant,  à  écouter  une  lecture  et  se  fait 
lire  souvent  quelques  pages  par  un  de  ses  élèves.  L'hiver,  il  dessine 

1.  Archives  de  l'état  civil  de  Bruxelles. 

2.  Cf.  la  brochure  déjà  plusieurs  fois  citée  du  docteur  Legrand. 
xxxviii.  —  2°  période.  02 
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et  compose  à  la  lampe.  La  veillée  se  passe  en  famille,  presque  tou- 
jours à  entendre  de  la  musique.  Quel  heureux  intérieur!  Quel  calme! 
Quelle  affection  !...  » 

Et  Victorino,  la  sœur  cadette?  Voici,  justement,  qu'il  est  question 
d'elle.  «  Nous  marions  Victorine,  écrit  Sophie  Rude  à  son  amie  de 
Dijon.  Nous  la  marions  avec  M.  Henry  Van  der  Haert,  jeune  homme 
Louvain,  ami  de  Rude,  qui  a  beaucoup  de  talent  comme  peintre  et  de 
beaux  travaux  dans  les  nouveaux  palais  '.  Il  a  un  petit  revenu  et  de 
grandes  espérances,  tous  les  siens  étant  riches,  mais,  rien  que  par 
son  travail,  il  est  à  même  de  se  faire  une  fortune.  Il  a  trente-deux 
ou  trente-trois  ans,  il  est  fort  bien  de  sa  figure,  ne  manque  pas  d'es- 
prit et  se  montre  très  bon  garçon  et  très  attaché  à  nous.  »  M""'  Rude, 
un  peu  plus  tard,  ne  verra  pas  son  beau-frère  d'un  si  bon  œil.  En 
fait,  Henry  Van  der  Haert  est  un  jeune  homme  un  peu  lourd,  bien 
doué,  mais  paresseux  et  qui  rendra  sa  femme  assez  malheureuse.  Mais 
il  ne  sied  pas  d'anticiper  sur  les  événements. 


XIII. 

La  vie  de  nos  réfugiés  s'écoule,  en  abrégé,  dans  une  paix  et  une 
douceur  singulières.  Rude  n'avait  jamais  connu  un  pareil  équilibre 
de  ses  facultés,  une  sérénité  pareille.  Son  nouveau  logis  de  la  rue 
d'Aremberg  est,  véritablement,  l'asile  du  bonheur.  De  l'atelier  des 
Lorraines,  il  a  dû  venir  occuper  la  vieille  chapelle  abandonnée  du 
couvent  des  Douze-Apôtres,  aujourd'hui  remplacé  par  une  caserne2, 
mais  ses  élèves  l'y  ont  suivi  et  son  régime  n'a  pas  changé.  Ses  œuvres 
sont  conçues  uniquement  en  vue  de  l'architecture  et  de  l'ornementa- 
tion. A  son  grand  regret,  il  n'a  ni  le  loisir,  ni  le  moyen  de  se  livrer 
à  un  travail  de  perfection  purement  statuaire;  il  faut  bien  qu'il 
réponde  à  la  confiance  des  architectes  par  lesquels  il  vit.  Pour  l'hôtel 
de  Leem,  rue  de  la  Loi,  il  a  modelé  et  sculpté  de  grandes  cariatides, 

1.  Archives  de  l'état  civil  de  Bruxelles.  Le  mariage  de  Henri  Van  der  Haert  et 
de  Victorine  Frémiet  est  du  17  novembre  1824.  Trois  enfants  leur  sont  nés  : 
1°  Marie-Elisabeth-Sophie,  née  le  12  septembre  1828,  morte  en  bas  âge:  2°  Jean- 
Baptislc-Louis,  né  le  12  octobre  1828.  mort  à  Bruxelles  au  printemps  de  1888, 
officier  supérieur  en  retraite;  3°  Marliiic-IIenrietle-Vietorine,  née  le  li  octobre  1833 
et  que  nous  retrouverons  plus  loin. 

2.  Caserne  Sainte-Elisabeth,  près  la  rue  des  Sables.  La  chapelle  est  située  sur 
la  rue  Saint-Laurent. 
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;'i  présent  disparues.  Celles  donl  il  enrichit  L'hôtel  de  Boughom,  pue 
Royale,  nous  ont  été  conservées  et  nous  les  voyons  faire  bonne  figure, 
à  Bruxelles,  au  Musée  communal  dit  de  la  Maison  du  roi.  Que  sonl 
devenus  les  deux  petits  génies  volant  qui  soutenaient  le  retours  cra- 
moisi parsemé  d(3  lions  d'or  drapant,  au  palais  des  États  Généraux,  le 
trône  royal  ?  J'imagine  que  cette  fantaisie  ressemblait  beaucoup  aux 
petits  chérubins  qui  retiennent,  à  l'église  Saint-Etienne  de  Lille,  Les 
draperies  de  la  chaire  de  vérité,  sculptée  par  Rude,  en  1824  '.  Puis, 
l'artiste  se  donne  tout  entier  à  sa  Chasse  de  Méléagre  el  à  son  Histoire 
d'Achille  de  Tervueren.  Durant  quatre  années  au  moins,  cette  série 
de  compositions  est  son  grand  souci.  On  l'y  voit  absolument  sous 
l'empire  du  classique  et,  cependant,  jaloux  de  fixer  plus  intimement 
la  vie  par  l'intensité  de  l'action  exprimée  par  la  physionomie  e1  le 
geste.  Chacun  de  ses  élèves  est  requis  de  poser  à  son  tour.  Tout 
semble  désormais  lui  sourire,  quand,  brusquement,  au  mois  de 
mars  1825,  une  mauvaise  nouvelle  lui  vient  mettre  la  tète  à  l'envers. 
Van  der  Straeten  est  destitué.  Qui  nommera-t-on  à  sa  place.'  Les 
travaux  en  cours  d'exécution  ne  seront-ils  pas  suspendus?  Fort  heu- 
reusement, les  choses  s'arrangent.  «  On  a  trop  bonne  opinion,  à  la 
cour,  des  talents  de  M.  Rude,  dit  un  des  nouveaux  architectes,  pour 
qu'il  ait  rien  à  redouter.  » 

Mais  cette  année  1825  réserve  à  la  famille  un  chagrin  d'un  autre 
genre.  C'est  le  25  novembre  que  M.  Frémiet  épouse  Henriette- 
Ernestine-Désirée  Simon  3.  Ni  ses  filles,  ni  ses  gendres,  n'assistent 
au  mariage.  Il  y  a  même  brouille  complète  durant  plusieurs  mois  et 
tout  le  monde  en  souffre,  car  les  divisions  sont  d'autant  plus  cruelles 
qu'on  a  vécu  plus  longtemps  unis.  Ce  n'est  qu'au  mois  d'avril  1826 
qu'un  rapprochement  s'opère,  mais  nos  braves  gens  n'y  tenaient  plus  : 
«  Enfin,  nous  avons  vu  mon  père,  écrit  Mme  Rude...  Je  lui  avais  écrit 
quelques  détails  à  propos  de  mon  fils  et  de  la  fillette  de  Victorine  et  nos 
discussions  recommençaient.  Devant  le  chagrin  qu'il  éprouvait  de  ne 

1.  J'ai  consulté  sur  celte  chaire  les  archives  de  la  fabrique  de  Saint-Etienne. 
Voici  ce  que  j'ai  trouvé.  La  composition  générale  est  de  M.  Verly,  architecte  à 
Lille.  M.  Uuissine,  de  Lille,  a  exécuté  le  gros  œuvre  de  menuiserie  moyennant 
3,325  francs.  M.  Huidiez,  de  Lille,  a  sculpté  les  draperies,  culs-de-lampe  el  orne- 
ments de  toute  sorte  el  les  cinq  ligures  sont  de  Rude,  venu  à  Lille,  en  1825,  pour 
les  placer.  Les  registres  ne  mentionnent  pas  la  rémunération  accordée  à  Rude  cl 
à  Huidiez.  La  chaire  paraît  avoir  été  donnée  à  l'église  par  les  fabriciens  de  l'épo- 
que, qui  auront  couvert  la  dépense. 

2.  Regislrcs  de  l'État  civil  de  Mons,  1825. 
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pas  nous  voir,  j'ai  redoublé  d'efforts  pour  lui  prouver  qu'il  pouvait 
bien  venir  seul;  mais  il  ne  voulut  pas  céder.  Nous  avons  fini  par  nous 
armer  tous  de  courage  et  nous  l'avons  invité  avec  sa  femme.  Elle  n'a 
pas  pu  venir  et  il  est  arrivé  seul,  mais  nous  avons  été  bien  récom- 
pensés de  notre  concession.  Jamais  il  ne  nous  avait  témoigné  tant 
d'amitié.  Je  crois  qu'il  a  bien  compris  le  sacrifice  que  nous  lui  avons 
t'ait.  Aussi  je  vais  conduire  le  petit  Amédée  à  Mons  pour  la  kermesse 
du  22  mai.  Ce  voyage  me  coûte  beaucoup,  mais  je  fe^ai  en  sorte  que 
mon  père  ne  s'en  aperçoive  pas  '.  »  J'espère  que  nos  lecteurs  trouve- 
ront quelque  intérêt  dans  ce  tableau  très  exact  d'un  intérieur  d'artiste 
à  l'intimité  toute  bourgeoise,  plus  d'un  demi-siècle  déjà  passé.  Il  est 
bon  de  regarder  les  hommes  illustres  dans  les  états  successifs  de  leur 
existence  et  dans  les  conditions  les  plus  secrètes  de  leur  humanité. 
C'est  ainsi  que  nous  avons  coutume,  aujourd'hui,  d'étudier  les  an- 
ciens, en  nous  autorisant  de  tous  les  témoignages.  Je  revendique 
le  droit  de  traiter  les  modernes  tout  pareillement.  Ne  seront-ils  pas 
des  anciens  pour  nos  arrière-neveux! 

Rude  n'est  plus  tourmenté  de  politique;  Rude  oublie  qu'il  a 
failli  faire  le  voyage  d'Italie  comme  prix  de  Rome.  Les  principaux 
événements  de  sa  vie  sont  les  deux  visites  que  lui  fait  Gros,  venant 
saluer,  à  Bruxelles,  son  maitre  David,  et  sa  brouille,  à  lui,  Rude, 
avec  le  même  David.  Ici,  j'entends  qu'on  se  récrie  :  «  Brouillé,  le 
sculpteur  classique  de  Tervueren  avec  l'auteur  de  Léonidas  et  des 
Horacest  Où  est  le  temps  où  le  moindre  changement  introduit  par  le 
maitre  dans  n'importe  laquelle  de  ses  ébauches  devenait  chez  lui, 
l'objet  d'interminables  commentaires  !  Rappelez-vous  le  tableau  de 
Mars  et  Vénus.  Quand  David  se  décida  à  retourner  sa  déesse,  que 
d'exclamations!  que  de  curiosités  admiratives  !...  On  ne  se  brouille 
pas  avec  l'homme  honoré  d'un  semblable  culte.  »  —  Eh!  si  vraiment  ! 
La  brouille  est  certaine,  encore  que  la  raison  nous  en  soit  inconnue. 
Mais  Rude  ne  brise  point  pour  cela  son  idole.  A  peine  le  peintre  du 
Sacre  et  de  la  Distribution  des  aigles  a-t-il  rendu  le  dernier  soupir,  que 
le  statuaire  se  présente  chez  lui,  sollicite  et  obtient  l'honneur  de 
mouler  sa  main.  A  ses  funérailles,  un  des  quatre  coins  du  poêle 
funèbre  lui  est  réservé.  Le  bon  Dijonnais,  en  aucun  cas.  ne  s'est 
départi  du  plus  rare  esprit  de  dignité  et  de  justice. 

Que  si  je  regarde  maintenant,  pour  le  juger,  l'ensemble  de  sa 

I.  Leltre  du  8  mai  1820. 
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production  en  Belgique,  je  suis  frappé  du  caractère  académique  et 
souvent  banal  qui  la  signale.  L'ordre  des  idées,  l'application  de 

l'intelligence  et  de  la  bonne  volonté  y  éclatent  partout;  on  y 
constate  même,  par  place,  une  certaine  fougue,  mais  la  person- 
nalité de  l'artiste  n'est  nulle  part  très  apparente.  N'était  la  con- 
science de  l'exécution  et  le  sentiment  de  nature  qui,  çà  ei  là,  perce 
dans  certains  mouvements,  nous  n'oserions  mettre  François  Rude, 
en  son  œuvre  belge,  au-dessus  des  néo-académistes  issus  de  l'École 
impériale.  J'avouerai  sincèrement  que  les  huit  bas-reliefs  de  \  His- 
toire d'Achille  :  Achille  trempé  dans  le  Styx;  les  premiers  exploits  d'Achille; 
Achille  parmi  les  filles  île  Lycomède;  Achille  se  voyant  cultive  Briséis;  le 
corps  de  Patrocle  rapporté  dans  la  tente  d'Achille;  le  combat  d'Achille  contre 
Hector  ;  le  cadavre  d'Hector  traîné  autour  îles  murs  île  Truie  et  Priant  uni 
pieds  d'Achille;  ne  m'intéressent  que  relativement  et  ne  me  touchent 
point  du  tout.  Peu  m'importe  que  le  sculpteur  ait  pensé  à  la  réalité 
dans  le  détail  si  sa  conception  n'est  que  réminiscence  et  littérature  ! 
Cette  décoration  d'ensemble  n'éveille  en  mon  esprit  que  des  suin- 
tions de  concours  pour  le  prix  de  Rome.  Dans  le  Méléagre,  où  les 
conventions  néo-antiques  fourmillent  aussi,  je  trouve  au  moins  à  me 
rejeter  sur  ce  rôle  agréablement  décoratif  donné  au  paysage  et  sur  le 
furieux  groupe  des  chiens  qui  poursuivent  le  sanglier  lancé  terrible- 
ment à  travers  les  herbes  des  marais.  Evidemment,  ily  a  là  de  la  force, 
du  dessin  et  du  caractère,  une  poussée  de  talent,  un  besoin  d'exté- 
riorisation, mais  sans  nulle  idée  claire  de  l'art  moderne.  La  chaire 
de  vérité  de  Saint-Etienne  de  Lille,  assez  remarquable  dans  sa  partie 
supérieure,  dominée  par  un  archange  volant  et  par  deux  angelots 
qui  tiennent  à  pleines  poignées  les  draperies  de  l'abat-voix,  est  ornée 
à  sa  face  d'un  petit  bas-relief,  une  lapidation  de  saint  Etienne,  sem- 
blable à  une  vignette  hagiographique  du  xvmP  siècle  et  décorée  à  son 
soubassement  de  deux  grandes  figures  plus  qu'ordinaires  de  l'Espé- 
rance et  de  la  Foi.  Pas  un  éclair  de  nouveauté  n'y  étincelle.  Si  habile, 
si  droitement  intentionné  que  soit  l'artiste,  il  confond,  en  son  a  ri. 
des  conceptions  disparates,  de  même  qu'il  couvre  d'une  seule  admi- 
ration les  personnages  des  Victoires  et  conquêtes  des  Français,  du 
Mémorial  de  Sainte-Hélène,  d'Homère  et  de  Plutarque:  <<-  Quels  hommes! 
Quels  hommes!  dit-il  à  son  ami  Feigneaux.  Allons,  fumons  une 
bonne  pipe.  »  Le  passage  de  François  Rude  ;i  l'École  des  Beaux-Arts 
de  Paris  a  laissé  au  fond  de  sa  cervelle  un  étrange  chaos.  Il  le  sent 
vaguement,  il  le  dit  franchement,  mais  il  ne  sait  pas  vraiment  où  git 
son  mal.  Ajoutez  qu'à  Bruxelles,  les  principes  de  David  l'ont,  fatale- 
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ment,  influencé  et  qu'il  a  cherché  bien  plutôt  à  infuser  de  la  vie  aux 
formes  académiques  qu'à  ramener  l'art  aux  simplicités  de  la  nature. 
Son  perpétuel  contact  avec  des  architectes  imbus  de  doctrines  plus  ou 
moins  surannées  n'a  pu,  davantage,  favoriser  son  émancipation.  Il 
faut  décidément  qu'il  revienne  à  Paris  pour  y  dégager  ce  qui  sommeille 
encore  en  ses  obscures  tendances.  Le  sculpteur  de  l'Arc  de  Triomphe 
est  encore  en  lisières.  Patience!  Voici  l'heure  où  il  va  d'un  ciseau 
tout-puissant  faire  parler  et  crier  la  pierre  dure  et  doter  la  sculpture 
moderne  de  ce  don  sublime  qui  fait  les  rajeunissements  de  l'art  : 
le  sens  de  l'action  avec  le  droit  de  n'imiter  personne, 


FOURCAUD. 


(La  suite  prochainement.) 
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a  somme  de  plaisir  que  nous  éprouvons  à  la 
vue  d'une  belle  œuvre  n'est  pas,  quoi  qu'on 
en  dise,  indépendante  de  tout  rapport  avec 
les  circonstances  de  son  origine.  Par  cela 
même  qu'une  production  de  l'art  ramène  for- 
cément le  spectateur  au  temps  de  son  éclo- 
sion,  qu'elle  est,  ou  doit  être,  l'expression 
éloquente  de  l'individualité  de  son  auteur, 
c'est  chose  essentiellement  déplorable  de  ne  la  voir  se  présenter  à 
nous  que  comme  une  sorte  de  défi  aux  tentatives  que  nous  pourrons 
faire  pour  pénétrer1  le  mystère  de  sa  naissance.  Tel  est,  par  malheur, 
le  cas  pour  le  beau  buste  que  nous  présentons  aux  lecteurs  de  la 
Gazelle,  en  les  prévenant  qu'il  constitue  jusqu'ici  l'unique  travail  de 
son  espèce  que  possède  la  Belgique. 

Aussi  bien,  la  mention  des  créations  de  ce  genre  ne  se  relève  que 
de  loin  en  loin  dans  les  annales  de  l'art  dans  les  Pays-Bas.  Il  s'agit 
d'une  terre  cuite  polychromée.  Que  nous  passions  en  revue  la  série 
passablement  longue  des  maîtres  sculpteurs  de  la  fin  du  xve  siècle 
et  du  commencement  du  xvie  siècle,  c'est  avec  des  chances  minimes 
d'y  voir  surgir  un  nom  fait  pour  s'adapter  précisément  à  des  pro- 
ductions de  cette  nature,  d'un  caractère  en  quelque  sorte  privé. 

Le  portrait  en  sculpture,  le  buste,  fut  de  tout  temps  une  rareté 
aux  Pays-Bas.  Dans  la  longue  énumération  des  œuvres  d'art  portées 
à  l'inventaire  de  Marguerite  d'Autriche,  dressé  d'après  son  ordre 
en  1523,  en  dehors  des  figurines  de  saints,  le  plus  souvent  taillées  en 
bois,  nous  ne  rencontrons  que  les  seuls  bustes  de  Philibert  le  Beau 
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et  de  Marguerite  elle-même,  «  taillés  en  marbre  par  Conrad  »  (Meyt), 
et  un  buste  anonyme  «  de  la  sœur  du  roy  d'Angleterre  '  fête  en  terre 
cuyte  ». 

En  revanche,  le  nombre  des  portraits  peints  de  tous  les  membres 
de  la  maison  de  Savoie,  de  Castille  et  d'Autriche  y  abonde. 

Quelle  est  l'origine,  quelle  était  la  destination  de  notre  buste? 
A  cet  égard  tout  est  conjectural.  Avant  de  trouver  au  Musée  archéo- 
logique de  Bruges  un  durable  asile,  il  servit  d'ornement  au  jardin 
d'un  particulier,  à  Ypres.  C'est  là  qu'est  allé  le  cueillir  un  généreux 
anonyme,  envers  qui  nous  avons  de  trop  vives  obligations  pour  ne 
pas  respecter  les  scrupules  derrière  lesquels  s'abrite  sa  modestie. 
Ce  sera  donc  la  ville  de  Bruges  que  nous  féliciterons  de  posséder  un 
citoyen  qui  a  tant  contribué  à  la  délectation  des  curieux  et  une  œuvre 
de  cette  importance. 

Telle  nous  la  voyons,  l'œuvre  n'est  plus  que  partiellement 
ancienne.  La  poitrine  et  les  épaules  sont  le  produit  d'un  rajustage 
de  date  récente.  Le  morceau  original  se  limite  à  la  tète  et  au  cou, 
également,  chose  importante,  à  la  coiffure.  Cette  dernière  ne  constitue 
pas  une  des  parties  les  moins  typiques  de  l'ensemble.  A  part  qu'elle 
ajoute  puissamment  au  caractère  de  l'œuvre,  elle  fournit  un  para- 
graphe bien  curieux  au  chapitre  des  chapeaux. 

Ce  couvre-chef  de  dimensions  monumentales  est  taillé  en  bois.  Il 
est  mobile,  et  c'eût  été  pour  Viollet-le-Duc  un  pur  régal  d'étudier  sa 
configuration  propre  aussi  bien  que  l'arrangement  de  la  chevelure 
qu'il  recouvre.  On  peut  croire  que  dans  la  réalité  ce  chapeau  était 
fait  de  velours.  Sans  doute  portait-il  latéralement  des  joyaux,  dont 
la  reproduction  avait  tenu  compte.  Ainsi  s'expliqueraient  les  entailles 
que  l'on  y  constate.  Le  fond,  très  plat,  extrêmement  développé,  n'est 
pas  circulaire  mais  carré,  avec  plis  diagonaux. 

De  ce  que  ce  chapeau  s'enlève,  il  ne  résulte  point  que  le  buste 
puisse  se  passer  de  lui.  Le  sommet  de  la  tète  fait  défaut  et  parait 
n'avoir  jamais  existé.  Cela  n'empêche  que,  toute  mutilée  qu'elle  soit, 
et  en  dépit  de  l'irrégularité  des  traits,  l'effigie  a  grand  air. 

On  peut  dans  certaines  conditions  d'éclairage  s'abandonner  à 
l'illusion  qu'il  s'agit  de  la  nature  elle-même;  les  bustes  de  la  Renais- 
sance procurent  de  ces  surprises.  A  Vienne,  où  l'on  avait  placé 
dans  une  des  pièces  de  la  Bibliothèque  impériale  une  tête  polychromée 

1.  Ce  serait  Marie,  veuve  de  Louis  XII,  croit  M.  Michelant,  l'éditeur  de  l'inven- 
taire de  Marguerite  (Compte  rendu  des  séances  de  la  commission  royale  d'histoire 
38  série,  tome  XII.  Bruxelles,  1871,  pp.  5  et  83). 
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du  xvi"  siècle,  le  conservateur  nous  disait  que  par  moments  le  per- 
sonnage paraissait  s'animer  pour  suivre  ses  recherches  d'un  œil 
inquisiteur. 

L'identification  de  la  personne  représentée  est,  tout  naturelle- 
ment, de  première  importance  pour  diriger  les  recherches  touchant 
l'auteur  d'un  buste.  Cette  fois,  l'ensemble  de  la  physionomie  démontre 
que  nous  avons  affaire  à  un  membre  de  la  maison  d'Autriche. 

Est-ce  Maximilien,  venu  très  jeune  en  Belgique,  Philippe,  son  fils, 
ou  Charles? 

Maximilien  peut  être  tout  d'abord  écarté.  Outre  que  chez  lui  le 
has  du  visage  n'était  pas  comme  dans  notre  buste,  en  disproportion 
excessive  avec  le  haut,  le  nez,  dans  tous  les  portraits  de  l'empereur, 
est  d'une  forme  plus  régulière. 

On  songe  presque  instinctivement  à  Philippe  le  L'eau,  âgé  de 
vingt-huit  ans  à  peine  à  l'époque  de  sa  mort.  Au  premier  coup  d'œil 
nous  lui  avions  donné  la  préférence.  La  supposition  n'a  pu  tenir  en 
présence  du  portrait,  extraordinairement  précis,  de  l'époux  de  Jeanne 
la  Folle  conservé  au  Musée  de  Bruxelles  ' .  Aucune  préférence,  aucune 
raison  tirée  de  l'histoire  n'est  faite  pour  prévaloir,  lorsque  manque 
l'identité  presque  absolue  de  physionomie  de  deux  personnages. 

Chez  Philippe,  loin  de  faire  saillie,  le  bas  du  visage  est  presque 
fuyant.  Le  menton  pourrait  être  qualifié  d'ordinaire  dans  son  signa- 
lement. Ordinaire,  aussi,  le  nez,  plutôt  long  que  court.  L'u'il  petit, 
comme  l'était  également  celui  de  Charles-Quint,  à  la  paupière  pesante. 
La  bouche,  partie  caractéristique  de  notre  buste,  n'offre  plus,  dans  les 
effigies  du  père  et  du  fils,  qu'une  analogie  secondaire. 

Du  reste,  nous  tenons  à  le  déclarer,  ce  n'est  pas  au  seul  portrait 
de  Bruxelles  que  l'on  peut  recourir  pour  asseoir  un  jugement.  La 
Galerie  de  Versailles  possède  également  un  Philippe  le  Beau.  Il 
suffit  de  le  connaître  pour  savoir  que  celui  de  Bruxelles  a  fidèlement 
rendu  les  traits  du  jeune  prince.  Détail  qui  n'est  point  à  omettre, 
Philippe  portait  les  cheveux  à  la  mode  de  son  temps,  c'est-à-dire 
beaucoup  plus  longs  qu'on  ne  les  voit  dans  les  portraits  de  Charles- 
Quint  exécutés  vers  1515. 

Reste  un  portrait  de  Philippe  le  Beau  conservé  à  la  cathédrale 
de  Saint-Sauveur  à  Bruges.  Celui-ci  offre  une  réelle  analogie  avec  le 
buste  que  nous  reproduisons.  Il  convient  toutefois  de  rappeler  que 

I.  Voy.  au  sujet  de  cette  peinture  uue  notice  de  M.  Reynen,  publiée  à  Anvers 
en  1887.  On  y  trouve  une  reproduction  passable  du  portrait. 

xxxvm.  —  2e  période.  63 
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cette  image,  donnée  par  la  tradition  à  Hugues  Van  der  Goes,  ne  peut 
être  de  ce  peintre,  par  la  fort  bonne  raison  que  Philippe  le  Beau 
n'avait  que  quatre  ans  à  l'époque  de  la  mort  de  son  prétendu  por- 
traitiste ' . 

Dans  l'espèce,  l'attribution  n'a  qu'une  importance  secondaire.  Ce 
qu'il  importe  davantage  de  constater,  c'est  que  le  portrait  de  la 
cathédrale  de  Bruges  ne  représente  pas  plus  Philippe  le  Beau  qu'il 
n'est  peint  par  Van  der  Goes.  Ici  encore  le  modèle  a  été  Charles- 
Quint. 

Que  s'il  pouvait  exister  à  cet  égard  le  moindre  doute,  nous 
renverrions  les  incrédules  au  grandiose  ouvrage  de  sir  AVilliam 
Stirling  Maxwell,  The  chief  Viclories  of  Charles  thefifth  2,  où  se  trouvent 
groupés  presque  tous  les  portraits  connus  de  Charles-Quint  avant 
comme  après  son  élection  à  l'Empire .  Nul  ne  verra  le  portrait  de  1519, 
attribué  à  Albert  Durer  et  qui  est  beaucoup  plus  probablement  de 
Cranach,  sans  constater  aussi  que  le  portrait  de  la  cathédrale  de 
Bruges  et  le  buste  du  Musée,  représentent  une  seule  et  même 
personne. 

C'est  chose  à  ne  point  perdre  de  vue  que  sous  le  rapport  iconogra- 
phique, le  nom  de  Charles-Quint  évoque  le  souvenir  immédiat  des 
nobles  portraits  du  Titien.  L'empereur  y  apparaît  dans  la  force  de 
l'âge,  les  cheveux  taillés  courts,  la  barbe  suffisamment  épaisse  pour 
marquer  l'évidente  disgrâce  d'une  bouche  presque  difforme.  On  oublie 
que  rien  ne  ressemble  moins  à  ce  Charles-Quint-là  que  le  jouvenceau 
de  la  cour  de  Marguerite,  ou  même  le  jeune  empereur  que  Durer 
vint  saluer  à  Aix-la-Chapelle  et  dont  l'image  nous  est  conservée  par 
vingt  portraits  de  ce  temps-là. 

Même  en  1525,  Gaspard  Contarini  ne  voyait  à  critiquer  en 
Charles  qu'un  menton,  plutôt  une  mâchoire  inférieure  si  longue  et 
si  large  qu'elle  ne  paraissait  pas  naturelle  mais  postiche.  Quand 
l'empereur  fermait  la  bouche,  il  lui  était  impossible  de  joindre  les 
dents  d'en  bas  avec  celles  d'en  haut.  Il  restait  entre  elles  un  espace 
de  la  grosseur  d'une  dent,  ce  qui  faisait  qu'en  parlant,  surtout  en 
achevant  son  discours,  il  y  avait  des  paroles  qu'il  balbutiait  et  qu'on 


1.  C'est  M.  Weale  qui  a  d'abord  fait  celte  remarque  (Bruges  et  ses  en  cirons, 
édition  de  4878,  page  108).  On  peut  aussi  comparer  avec  notre  buste  le  beau  buste 
de  la  collection  Timbal,  qui  appartient  à  M.  Gustave  Dreyfus,  à  Paris,  et  qui  est 
désigné  comme  représentant  également  Philippe  le  Beau. 

2.  Londres  et  Edimbourg,  1870. 


' 
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n'entendait  pas  bien.  Comment  ne  pas  se  souvenir  de  ce  portrait  en 

considérant  le  buste  de  Bruges  ( 

A  qui  en  faire  honneur?  Beaucoup  de  maîtres  seraient  fondés  à 
y  prétendre,  à  ne  tenir  compte  que  de  Leur  réputation.  L'extraordi- 
naire sincérité  du  rendu,  jointe  à  la  nature  du  procédé,  donne  la 
certitude  d'un  travail  exécuté  sur  le  vif  et  non  de  souvenir  ou  d'ins- 
pration.  La  polychromie  du  buste  confirme  les  termes  du  contempo- 
rain cité  par  M.  Hene  dans  son  Histoire  du  règne  de  Charles-Quint  : 
«  visage  allongé  et  triste,  où  l'absence  de  toute  carnation  fait  res- 
sortir encore  mieux  le  blond  pâle  des  cheveux  et  des  yeux  plus  gris 
que  bleus.  » 

Le  jeune  prince  semble  âgé  de  seize  à  dix-sept  ans.  Il  faut  conclure 
de  là  qu'il  aura  posé  avant  son  départ  pour  l'Espagne,  probablement 
à  la  cour  de  Marguerite,  peut-être  pour  Conrad  Meyt,  le  sculpteur  de 
la  Gouvernante,  ou  pour  tout  autre  artiste  reçu  à  sa  cour.  Ceci,  qu'un 
le  remarque,  n'a  rien  d'inconciliable  avec  le  fait  de  la  présence  du 
buste  dans  la  bonne  ville  d'Ypres,  à  la  date  même  de  sa  confection. 

M.  Alphonse  Van  den  Peereboom,  dans  un  grand  ouvrage  qu'il  a 
consacré  à  l'histoire  de  la  cité  flamande  ',  assure  que  les  Halles  étaient 
décorées  de  bonne  heure  des  images  de  tous  les  seigneurs  et  de 
toutes  les  princesses  qui,  depuis  LJ22,  avaient  porté  la  couronne  com- 
tale  de  Flandre.  «  Les  images  de  Marie  de  Bourgogne  et  de  Maximi- 
lien  d'Autriche,  de  Philippe  le  Beau  et  de  Jeanne  d'Aragon  ne 
figuraient  pas  encore  en  1512  dans  notre  chambre.  Ne  pouvant  y 
faire  peindre  les  images,  nos  échevins  résolurent,  vers  cette  année, 
de  compléter  la  galerie  historique  des  portraits  de  leurs  souverains, 
en  faisant  placer  les  statues  des  descendants  du  Téméraire  dans  les 
fenêtres  figuratives  du  Beffroi  et  de  la  Halle  aux  draps.  » 

L'auteur  nous  apprend  qu'on  s'adressa,  à  cet  effet,  au  statuaire 
Corneille  Laenem,  nommé  parfois  aussi  Lambin,  lequel  posa,  en  1511, 
une  statue  en  pierre  de  «  l'Empereur  »  et  l'année  suivante  une  autre 
du  «  roi  de  Castille  ».  Par  Empereur,  croit  M.  Van  den  Peereboom, 
il  faut  entendre  Maximilien:  par  roi  de  Castille,  Philippe  le  Beau. 
En  1514,  le  même  sculpteur  eut  à  fournir  d'autres  statues  que  l'his- 
torien d'Ypres  suppose  avoir  été  celles  des  comtesses  de  Flandre,  etc. 
Malheureusement,  M.  Van  den  Peereboom  ne  possédait  aucun 
renseignement  précis  touchantles  personnages  figures.  Il  estévident 

1.  Ypnana,  notices,  éludes,  noies  et  documents  sur  Ypres.  Tome  I.  Bruges,  1878, 
p.  2%  et  suiv. 
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que  l'image  de  Charles-Quint  a  dû  être  comprise  parmi  celles 
dont  la  municipalité  fit  la  commande  d'abord  à  Corneille  Laenem, 
ensuite  à  Adrien  Denys,  l'un  et  l'autre  de  la  ville.  Nous  resterons 
dans  les  limites  de  la  vraisemblance  en  supposant  qu'un  buste  du 
jeune  souverain  aura,  par  son  ordre  même,  été  envoyé  à  Ypres  pour 
servir  de  guide  à  l'auteur  de  sa  statue  '.  Une  fois  celle-ci  confection- 
née, le  buste  modelé  n'aura  plus  offert  —  pour  les  contemporains  du 
moins  —  qu'un  intérêt  secondaire.  Ainsi  s'expliquerait  sa  présence, 
au  xixe  siècle,  entre  les  mains  d'un  particulier. 

Disons  pour  finir  que  les  travaux  de  celte  espèce,  le  plus  souvent 
anonymes,  sont  en  quelque  sorte  indéterminables. 

Si  le  buste  de  Bruges  est  par  lui-même  une  œuvre  artistique  de 
haute  valeur,  son  origine  flamande,  que  nous  ne  saurions  révoquer 
en  doute,  lui  donne  une  importance  considérable  pour  l'histoire  de 
l'art  aux  Pays-Bas.  C'est  chose  neuve,  en  effet,  de  voir  la  statuaire 
flamande,  inépuisable  dans  ses  combinaisons  décoratives  ou  ses  con- 
ceptions monumentales,  se  révéler  non  plus  seulement  comme  experte 
en  l'art  de  travailler  le  bois  ou  d'ajourer  la  pierre  en  des  merveilles 
de  grâce  et  de  légèreté,  mais  se  présenter  en  rivale  de  la  peinture 
dans  l'étude  de  la  physionomie  humaine,  dégagée  de  tout  souci 
étranger  à  la  recherche  du  simple  et  du  vrai. 

Nous  pensons  bien  que  c'est  ce  que  prouveront  suffisamment  au 
lecteur  les  reproductions  excellentes  que  nous  devons  à  l'obligeance 
de  M.  le  comte  de  Ruffo  de  Bonneval  de  pouvoir  joindre  à  la  présente 
notice. 

HENRI    HTMANS. 

■I .  Notons  que  ceci  est  d'autant  plus  acceptable  que  le  livre  même  Je  M.  Van  don 
Peereboom  mentionne  une  lettre  originale  de  Cliarles-Quint,  datée  de  Saragossele 
10  mai  1518,  par  laquelle  le  jeune  roi  de  Castille  informe  les  échevins  d'Ypres 
qu'il  a  été  reçu  et  «  juré  à  Roy  »  et  fait  son  entrée  à  Saragosse.  La  lettre  contient, 
dit  l'auteur,  do  fort  intéressants  détails  sur  cette  réception. 
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'heure  do  la  justice  est  enfin  venue,  solennelle,  éclatante, 
l>oui-  le  grand  génie  méconnu  qui  lui  Hector  Berlioz.  L'œu- 
vre île  réparation,  commencée  il  y  a  vingt  ans.  par  les 
eoncerls   Pasdcloup   et  Colonne,  s'est  poursuivie  dans  la 

presse,  grâce  aux  convictions  de  quelques  hommes  c 'a- 

geux.  Tous  ceux  qui  s'intéressent  à  la  musique  se  souvien- 
nent île  ces  belles  auditions  du  Cirque  d'hiver  et  du  Châtelel 
qui  ont  fait  connaître  à  la  France,  si  longtemps  et  m  obsti- 
nément rebelle,  les  productions  symphoniques  du  plus 
^  grand  de  ses  compositeurs.  Aujourd'hui  le  nom  du  maître  est  devenu 
populaire,  il  est  acclamé  par  la  foule.  Les  haines  irréconciliables  sont 
éleinles;  les  Scudo,  les  Fétis,  les  Jouvin,  tous  les  Zoïle  fanatiques  ont  été 
i\i  emportés  par  le  vent  de  l'oubli;  le  maître  rayonne  maintenant  dans  une 
I ï  auréole  de  gloire;  il  a  été  coulé  en  bronze  et  célébré  avec  toutes  les  pompes 
officielles,  et  ce  qui  vaut  mieux,  le  voilà  ressuscité  dans  le  beau  monument 
que  M.  Jullien  vient  d'élever  à  sa  mémoire.  11  ne  manque  plus  il  celte  réparation, 
pour  être  complète,  —  mais  c'est  là  que  le  bat  nous  blesse,  —  d'assister  à  la  re- 
prise de  ces  trois  chefs-d'œuvre  dramatiques  :  Benvenuto  Cellini,  Béatrice  et  /.'.  - 
nédict,  les  Troyens.  Il  est  inconcevable  que,  sur  ce  point,  nous  nous  laissions 
encore  devancer  par  l'étranger  et  surtout  par  l'Allemagne,  qui  a  récemment  monté 
sur  ses  principales  scènes,  et  avec  un  succès  considérable,  l'opéra  de  Benvenuto 
Cellini.  Qu'attend  donc  l'Opéra-Coniique  pour  le  mettre  à  l'étude  et  faire  con- 
naître, de  notre  génération,  une  œuvre  qui  n'a  eu  en  France  que  (rois  représen- 
tations, et  qui,  de  l'avis  de  ceux  qui  l'ont  entendue  en  Allemagne,  est  pleine  de 
sève,  d'originalité  et  de  bouillonnante  jeunesse? 

«  11  y  a  quatorze  ans,  écrivait  Berlioz  en  1850,  que  j'ai  été  traîné  sur  la  claie 
à  l'Opéra;  je  viens  de  relire  avec  soin  et  la  plus  froide  impartialité  ma  pauvre 


t.  Heclor  Berlioz,  saVie  el  ses  QEuores,  par  Adolphe  Jullien.  Paris,  librairie  de  l'Art, 
■t  vol.  gr.  in-l",  illustré  de  nombreuses  gravures. 
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partition,  et  je  ne  puis  m'empècher  d'y  rencontrer  une  variété  d'idées,  une  verve 
impétueuse  et  un  éclat  de  coloris  musical  que  je  ne  retrouverai  peut-être  jamais 
et  qui  méritaient  un  meilleur  sort.  » 

Qui  nous  rendra  aussi  Béatrice  et  Bénédict,  celte  fantaisie  légère,  shakespea- 
rienne, touie  pétrie  de  lumière  et  de  mouvement,  et  surtout  celte  sublime  création 
des  Troijens,  «  dernière  et  magnifique  incarnation  delà  tragédie  lyrique  illustrée 
par  Gluck  et  Beethoven  »  ? 


HECTOR     BERLIOZ,    VERS     j  H  3  9. 

(D'après  une  miniature  de  P.  de  Ponimaurne.) 


On  devait  attendre  d'un  historien  aussi  précis,  aussi  scrupuleux  que  M.  Adolphe 
Jullien,  une  élude  biographique  complète,  définitive.  Et  de  fait,  le  livre  qu'il  met 
entre  nos  mains  est  avant  tout  l'histoire  de  la  vie  et  des  travaux  de  l'illustre  com- 
positeur. La  critique  pure,  l'esthétique,  si  je  puis  dire,  ont  été  volontairement 
tenues  au  second  plan.  Il  fallait  choisir,  sous  peine  d'écrire  un  ouvrage  d'une 
longueur  démesurée.  M.  Jullien  a  préféré  le  côté  le  plus  ardu  et  le  plus  difficile  de 
son  sujet:  nous  devons  lui  en  être  très  reconnaissants.  Les  jugements  qu'il  formule 
sur  les  œuvres  ont  les  qualités  mêmes  de  son  loyal  talent  :  la  netteté,  la  franchise. 
Mais  ils  sont  brefs  ;  ils  laissent  place  à  une  analyse  à  la  fois  technique  et  philoso- 
phique de  ce  gigantesque  cycle  musical.  Il  y  aurait  ht  matière  à  un  second  volume; 
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M.  .lullion  nous  le  donnera  peut-être  an  jour.  L'œuvre  de  Berlioz  est  une  épaisse 
forêt  ilonl  personne  n'a  encore  sondé  toutes  les  profondeurs.  Lorsqu'on  \  "il  ce  que 
Schumann,  qui  n'était  pus  un  critique  de  profession,  a  su  tirer  de  l'examen  attentif 
de  la  seule  Symphonie  fantastique,  —  et  il  ne  l'avail  lue  que  dans  la  transcription 


PORTRAIT      DE     P  A  G  A  K 1 N 1      (IS:!0). 

(D'npres  une  lithographie  de  Julien.) 


de  Liszt  pour  piano,  —  on  comprend  quel  champ  d'études  inexploré  s'offre  à  l'ana- 
lyse. Dans  l'élaboration  de  chacune  de  ses  puissantes  conceptions,  le  prodigieux 
artiste  semble  mettre  en  jeu  toutes  les  forces  cérébrales,  tous  les  moyens  d'action 
que  la  nature  a  mis  à  sa  disposition  :  la  vérité  des  sentiments,  la  passion  dramatique, 
l'intensité  de  l'effet  pittoresque  et  de  la  couleur  instrumentale,  la  recherche  do  la 
vie,  l'individualité  cl  parfois  l'étrangelé  du  style,  l'imprévu  des  procédés,  le  génie 
du  rythme,  les  ressources  les  plus  subtiles  de  l'imagination,  l'inspiration  fulgu- 
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ranle,  l'intuition  du  Lefrible  el  du  colossal,  et,  en  même  temps,  les  grâces  capti- 
vantes d'une  sensibilité  exquise.  Après  celles  de  Beethoven,  qui  dominent  le  monde 
des  sons  à  des  hauteurs  inaccessibles,  et  avec  celles  de  Wagner,  qui  réalisent  un 
autre  idéal,  les  conceptions  de  Berlioz  sont  les  plus  suggestives  de  l'art  musical. 
On  aurait  pu  penser  qu'une  biographie  du  maître  n'était  plus  à  faire  après  les 
Mémoires  qu'il  avait  pris  soin  de  rédiger  lui-même.  Ces  Mémoires  à  l'emporte-pièce, 
élincelants  de  verve  et  d'esprit,  et  qui  suffiraient  à  mettre  Berlioz  au  rang  des 
littérateurs  les  plus  personnels  de  notre  époque,  embrouillent  la  question  au  lieu 
de  la  simplifier.  Ils  tiennent  du  roman,  on  n'en  peut  plus  douter,  par  bien  des 
détails,  et  surtout  par  l'exagération  des  situations;  ils  sont  remplis  d'omissions, 
d'interversions  volontaires  et  d'erreurs  involontaires.  Les  lettres  mêmes,  telles 
qu'elles  ont  été  publiées,  ne  sont  pas  un  guide  infaillible;  on  y  remarque  du  fait 
de  l'éditeur,  M.  Daniel  Bernard,  des  interpolations,  des  suppressions;  les  dates  y 
sont  quelquefois  erronées.  M.  Adolphe  Jullien  a  dit  refaire  le  canevas  historique  sur 
les  indications  très  précises  des  feuilles  musicales  du  temps;  y  rattachant,  après  un 
contrôle  minutieux,  les  renseignements  donnés  par  les  Mémoires;  remontant  aux 
textes  originaux  des  lettres  publiées  dans  la  correspondance  ;  mettant  à  contribution 
les  collectionneurs  d'autographes  et  notamment  M.  de  Refuge  qui  possède  tant  de 
lettres  précieuses;  interrogeant  les  souvenirs  des  contemporains  mêlés  à  la  vie  de 
l'artiste,  MM.  Legouvé,  Albert  du  Boys,  Stephen  Heller,  Edouard  Alexandre,  Louis 
Brandus,  Sehlésinger,  Ernest  Reyer,  MM""  Damcke  et  Massart:  dépouillant  enfin 
le  volumineux  travail  de  M.  Edmond  Hippeau  sur  Berlioz  intime  :  tache  ardue  el 
délicate  dont  M.  Jullien  s'est  acquitté  avec  une  sagacité  rare.  Il  sera  difficile 
d'ajouter  quelque  chose  à  cette  scrupuleuse  biographie  qui  nous  montre  un  Berlioz 
absolument  vrai.  Le  tableau  est  achevé  dans  toutes  ses  nuances  el  commenté  par 
la  reproduction  en  fac-similés  d'un  grand  nombre  de  portraits  ',  dessins,  caricatures, 
affiches,  titres  de  musique,  autographes.  Que  d'épisodes  inédits  et  peu  connus,  que 
de  faits  nouveaux  et  caractéristiques  mis  en  lumière,  que  de  figures  accessoires 
dessinées  avec  un  vif  souci  de  la  vérité,  que  de  révélations  piquantes  sur  les  per- 
sonnages qui  ont  joué  dans  la  vie  tourmentée  du  compositeur  un  rôle  actif  et 
décisif  :  Miss  Smithson,  Paganini,  M'"Moke,  M'"  Recio! 

Signalons  au  vol  tout  ce  qui  a  trait  à  la  genèse  des  compositions  les  plus  célè- 
bres :  la  Symphonie  fantastique,  Roméo  et  Juliette,  le  Requiem,  la  Damnation  de 
Faust,  l'Enfance  du  Christ.  Béatrice  et  Bénédicl,  les  Troyens ;  les  voyages  en  Russie 
et  en  Allemagne,  l'élection  à  l'Institut,  les  concerts  monstres,  le  dernier  séjour  en 
Dauphiné.  la  mort,  cette  mort  sloïque,  silencieuse  du  pauvre  grand  homme  oublié, 
abandonné,  qui  disparaît  en  jetant  un  regard  douloureux  sur  son  œuvre  anéantie, 
celle  mort  qu'il  appelle  à  la  fin  de  ses  Mémoires  et  salue  comme  une  délivrance... 

«  Je  n'ai  plus  ni  espoirs,  ni  illusions,  ni  vastes  pensers;  mon  fils  est  presque 
toujours  loin  de  moi;  je  suis  seul;  mon  mépris  pour  l'imbécillité  et  l'improbilé 
«les  hommes,  ma  haine  pour  leur  atroce  férocité  sont  à  leur  comble;  et  à  toute 
heure  je  dis  à  la  mort  :  Quand  Lu  voudras!  Qu'allend-elle  donc?  » 

Je  disais  plus  haut  que  M.  Jullien  avait  été  dans  l'obligation  de  laisser  de  côté 
l'étude  analytique  complète  des  œuvres.  Il  a,  du  moins,  résumé  avec  une  vivacité 
brillante  et  une  chaleur  généreuse,  son  opinion  sur  le  génie  du  maître,  sur  ses 

1.  Parmi  les  portraits  de  Berlioz  les  plus  intéressants  il  faut  citer  celui  qui  a  été  peint 
par  Courbet.  La  Gazelle  des  Beaux-Arts  en  a  publié  une  eau-forte  (T.  XVIII,  2»  pér.,  p.  22). 
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audaces  novatrices,  sur  sa   prodigieuse  el  troublante  personnalité,  sur  la  rariété 
de  ses  Icntalives,  sur  son  action  considérable  dans  l'évolution  moderne.  Les  dens 

chapitres  intitulés  :  «  L'artiste  el  le  créateur  »,  ■  Le  criliq il  l'homme»,  ^"iH 

enlèves  de  bonne  main.  Je  me  permettrai  cependant   d'expri r  le  regrel   que 

M.  Jullien,  dans  un  sentiment   d'ailleurs   très  louable,  ait  cru    devoir  opposer 


if] 


LA    «   MORT    D  OPHâLIE  ». 

(Portrait  idéal  de  miss  Smithson,  d'après  une  lithographie)  (ISi 


Wagner  à  Berlioz  en  les  comparant  entre  eux.  Ces  deux  grands  génies  n'ont  rien 
qui  es  rapproche;  ils  procèdent  de  sources  musicales  el  de  poétiques  différentes, 
marchent  dans  des  voies  opposées.  Si  l'un  des  deux  doit  quelque  chose  à  l'autre, 
c'est  assurément  Wagner  qui  a  eu  occasion  d'entendre  et  même  de  diriger  en 
Allemagne,  étant  encore  très  jeune,  les  premières  œuvres  du  martre  français, 
applaudi  partout  avec  délire  ;  s'ils  se  ressemblent,  c'est  par  certaines  saillies  du 
tempérament,  par  la  même  aptitude  à  la  lutte,  par  le  même  talent  ;\  manier  tour 
xxxvin.  —  2e  période.  64 
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à  tour  cl  simultanément,  suivant  les  besoins,  ces  deux  instruments,  la  musique  et 
la  littérature,  étant  tous  deux,  à  la  fois,  poètes,  musiciens  et  journalistes.  L'esquisse 
de  la  Damnation  de  Faust  [Huit  scènes  de  Faust)  est  de  1829  et  la  Symphonie  Fan- 
tastique, où  apparaît  pour  la  première  fois  le  leil-molif,  est  de  1830;  Wagner 
n'avait  alors  que  seize  ans. 

On  sait  combien  le  journaliste  a  été  merveilleux  chez  Berlioz.  Pendant  trente 
ans  il  a  tenu,  aux  Débats,  le  sccplre  du  feuilleton  musical.  L'auteur  de  la 
Damnation  île  Faust  est  un  critique  hors  de  pair,  toujours  vibrant,  toujours  en 
haleine,  ayant  à  son  service  la  langue  la  plus  riche,  la  plus  chaude,  la  plus  imagée, 
la  plus  incisive,  et,  quand  il  s'agit  des  anciens,  le  jugement  le  plus  sûr.  le  plus 
pénétrant.  Ses  critiques  des  symphonies  de  Beethoven,  de  YAlceste  et  de  l'Orphée 
de  Gluck,  de  la  Vestale  de  Sponlini,  des  opéras  de  Weber  sont  des  chefs-d'œuvre 
accomplis,  des  modèles  qui  ne  seront  jamais  dépassés. 

Je  quitte  à  regret  ce  beau  livre  qui  mériterait  plus  qu'un  simple  compte-rendu 
écrit  la  hâte.  Il  a  fait  renaître  en  moi  bien  des  émotions,  bien  des  enthousiasmes. 
En  l'écrivant,  M.  Jullien  a  servi  les  intérêts  de  l'art  et  des  artistes,  et  tous  ceux 
en  qui  batam  cœur  français  lui  doivent  leur  gratitude. 

Berlioz,  ne  l'oublions  plus  jamais,  est  une  de  nos  gloires  les  plus  hautes,  les 
plus  pures.  «  Personne,  écrivait  Gautier,  au  lendemain  de  sa  mort,  n'eut  à  l'art 
un  dévouement  plus  absolu  et  ne  lui  sacrifia  si  complètement  sa  vie.  En  ce  temps 
d'incertitudes,  de  scepticisme,  de  concessions  aux  autres,  d'abandon  de  soi-même, 
de  recherche  du  succès  par  des  moyens  opposés,  Hector  Berlioz  n'écouta  pas  un 
seul  instant  ce  lâche  tentateur  qui  se  penche  aux  heures  mauvaises  sur  le  fauteuil 
de  l'artiste,  et  lui  souffle  à  l'oreille  des  conseils  prudents.  Sa  foi  ne  reçut  aucune 
atteinte  et.  même  aux  plus  tristes  jours,  malgré  l'indifférence,  malgré  la  raillerie, 
malgré  la  pauvreté,  jamais  l'idée  ne  lui  vint  d'acheter  la  vogue  par  une  mélodie 
vulgaire,  par  un  pont-neuf  rythmé  comme  une  contredanse.  En  dépit  de  tout, 
il  resta  fidèle  à  sa  conception  du  Beau.  »  11  fut  un  grand  génie  et  un  grand  carac- 
tère. 

LOUIS    GONSE. 
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en  veau  brun  et  argent  ciselé 


(Collection  de  M.  Charles  Coi  SIN) 
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Les  Racontars  illustrés  d'un  vieux  collectionneur,  par  M.  Ch.  Cousin1. 


e  nom  de  l'auteur  des  Racontars  illustrés  'l'un  rieur 
collectionneur  est  bien  connu  de  tous  les  amateurs, 
bibliophiles  et  curieux,  épris  des  choses  rares,  origi- 
nales et  même  ultra-fantaisistes.  M.  Charles  Cousin, 
\WM  'Mffi^>^V^/W  vice-président  de  la  Société  des  Amis  des  Livres,  a 
■•  fr-wsMMlK?  composé,  rédigé  et  édité  suivant  son  goût,  qui  est  très 
particulier,  certain  «  Voyage  dans  un  grenier»,  dont 
les  exemplaires  sont  introuvables.  Rien  de  plus  inté- 
ressant, d'ailleurs,  que  ce  grenier  situé  au-dessus  de 
la  propre  demeure  de  l'écrivain  qui  en  a  fait  un  mu- 
sée privé  à  son  usage  personnel  et  amiivrum.  Le  voyage  que  l'on  y  peul  faire 
ne  satisferait  peut-être  pas  le  sentimentalisme  rétrospectif  d'un  Xavier  de  Maistre, 
mais  il  ravit  d'aise  les  gens  épris  de  ce  qui  porte  la  marque  artistique  îles  temps 
passés  :  on  se  sent  en  plein  domaine  de  la  «  curiosité  »,  et  le  goût  particulier  de 
chacun  y  trouve  à  se  satisfaire,  car  il  y  a  de  tout  dans  ce  grenier  :  beauroup  de 
pièces  rares...  et  d'autres  qui  le  sont  moins. 

Les  Racontars  continuent  l'inventaire  du  «  Grenier 
si  joyeusement  commencée.  L'auteur  le  dit  lui-même 
complète  la  première.  » 

Dans  la  préface  ou  plutôt  le  «  prologue  apologétique  »  qui  précède  son  livre. 
M.  Ch.  Cousin  s'adresse  sans  façon  «  à  ses  très  chers  confrères  en  toquade,  déni- 
cheurs de  bouquins,  de  tableaux,  de  faïences,  de  dessins,  d'estampes,  de  bibelots  et 
d'autographes,  farfouilleurs  infatigables,  amoureux  du  rare  et  de  l'introuvable, 
envieux  enragés,  maniaques  «  1res  précieux  ». 

«  C'est  icy,  dit-il,  un  livre  de  bonne  foy.  Et  si  quelque  critique  sournois  et 
grincheux  se  permet  d'en  douter,  qu'il  me  permette  de  le  prévenir,  premièrement  : 
que  tout  ce  qui  est  décrit  dans  ce  volume  ou  reproduit  par  ses  images,  figure  dans 
le  «  grenier  »  de  l'Auteur  à  Paris,  ou  dans  son  «  perchoir  »  de  Lorraine,  réduit 
inabordable  pour  les  profanes,  observatoire  unique  en  son  genre,  élevé  par  ce 


ils  poursuivent  l'œuvre 
celte  nouvelle  fantaisie 


vieux  fou  au-dessus  du  toit  de  sa  maison  de  famille,  cabinet  orné  de  vitraux  par 


1.  Un  vol.  in-4"  Jésus  de  330  pages  sur  papier  impérial  du  Japon,  illustré  de  cinquante 
planches  hors  texte  et  de  nombreux  dessins  originaux  dans  le  texte.  Edition  à  500  ex.  :  en 
un  volume,  150  fr.;  édition  à  100  ex.  :  en  deux  vol.  300  fr.  ;  édition  à  S0  ex.  :  500  IV.  ;  ces 
deux  dernières  contenant  des  tirages  successifs  des  chromotypies,  des  états  des  eaux- 
fortes,  etc.  En  vente  à  la  librairie  Hachette,  a  la  librairie  de  VArl  et  à  la  Librairie  Nou- 
velle. 
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un  verrier  lorrain,  accessible  seulement  par  un  escalier  impraticable  et  entouré 
d'une  terrasse  en  fer  forgé,  d'où,  sans  être  vu,  le  Toqué  voit  tout  à  deux  lieues  à 
la  ronde,  ville,  faubourgs  et  campagne...  » 

Il  n'y  a  pas  à  enfourcher  le  grand  cheval  de  la  critique  à  propos  d'un  ouvrage 
qui  se  présente  avec  si  peu  de  prétentions.  Le  mieux  est  de  le  parcourir  en  l'anno- 
tant au  passage.  Il  faut  le  prendre  comme  il  est.  Nous  l'avons  lu  avec  beaucoup  de 
plaisir,  mais  il  ne  nous  est  guère  possible  d'analyser  cette  lecture;  nous  ne  sau- 
rions par  quel  bout  commencer.  C'est  une  suite  de  spirituels  racontars  où  il  est 
question  de  tout  ;  les  chapitres  en  sont  à  peine  reliés  entre  eux  par  des  artifices  de 
langage  qui  font  songer  à  la  poétique  des  féeries  de  théâtre  :  —  »  Comme  il  fait 
chaud  ici,  s'écrie  un  des  personnages,  on  se  croirait  sous  les  tropiques...  »  Le 
décor  change  et  nous  voilà  transportés  dans  une  forêt  vierge  de  l'Equateur. 
M.  Ch.  Cousin  relie  ses  racontars  par  des  transitions  de  ce  genre,  et  c'est  avec  le 
même  sans-façon  qu'il  motive  la  présence  des  gravures  qui  illustrent  son  aimable 
ouvrage.  Nul  ne  songera  à  s'en  plaindre  car  la  narration  ne  cesse  d'intéresser,  et 
les  gravures  sont  tout  à  fait  remarquables. 

Dès  les  premières  pages,  nous  trouvons  un  beau  portrait  gravé  à  l'eau-fortc 
de  M.  Octave  Feuillet,  grand  ami  de  l'auteur.  Puis  viennent  :  une  photogravure 
d'un  tableau  de  Van  Marcke;  deux  magnifiques  reproductions  en  chromotypo- 
graphie de  reliures  précieuses  de  Padeloup  et  de  Le  Gascon;  des  autographes  du 
duc  d'Aumale,  de  MM.  Jules  Simon  et  Camille  Doucet;  une  assiette  italienne  du 
xvi°  siècle,  une  plaque  de  vieux  Delft  et  une  reliure  à  la  Grolier,  de  1562,  —  chromos 
d'une  absolue  perfection;  le  portrait  de  Littré  en  eau-forte;  des  bois,  des  photo- 
gravures, un  tableau  de  Prud'hon,  à  l'eau-forte;  puis  encore  des  chromos  d'après 
une  Bannette  en  faïence  de  Rouen,  un  Delft  doré,  d'autres  reliures  de  Le  Gascon 
et  de  Padeloup,  une  gouache  de  Baudouin,  une  aquarelle  de  Madrazo,  des  armoi- 
ries, des  assiettes  de  vieux  Rouen  et  de  Lille...  Je  n'ai  pas  tout  dit  :  le  livre  de 
M.  Ch.  Cousin  est  illustré  à  profusion  et  par  tous  les  modes  imaginables  ;  on  y 
trouve  jusqu'à  des  caricatures  inédiles  de  Régamey  et  de  Randon!  Le  propriétaire 
du  «  Grenier  »  a  voulu  perpétuer  par  la  gravure  le  souvenir  de  tout  ce  qui 
l'intéresse  chez  lui,  de  tout  ce  qu'il  aime,  sans  souci  de  groupements  esthétiques 
conçus  dans  un  but  déterminé  d'enseignement.  Son  livre  n'est  pas  un  livre  de 
librairie  composé  suivant  les  règles  de  l'art;  c'est  un  livre  de  bonne  humeur  écrit 
par  un  homme  d'esprit  pour  lui-même,  pour  ses  amis  et  pour  tous  les  curieux.  Le 
nombre  de  ceux-ci  est  fort  heureusement  assez  grand  pour  assurer  le  succès  de 
vente  d'un  pareil  ouvrage  :  cette  considération  n'est  pas  indifférente,  car  une 
fantaisie  de  celte  nature  a  dû  couler  très  cher  à  son  auteur. 

Parmi  les  gravures,  les  chromolypographies  doivent  être  mises  hors  de  pair; 
l'art  de  l'impression  en  couleurs  n'a  rien  produit  déplus  parfait;  on  peut  en  juger 
par  l'échantillon  que  M.  Ch.  Cousin  a  obligeamment  mis  à  la  disposition  de  la 
Gazette.  Nous  voudrions  donner  une  idée  à  nos  lecteurs  des  moyens  employés 
par  l'imprimerie  Danel  de  Lille,  pour  réaliser  l'extraordinaire  fac-similé  de  reliure 
que  nous  mettons  sous  leurs  yeux,  mais  cette  question  nous  entraînerait  à  des 
développements  qui  ne  seraient  pas  à  leur  place  dans  cette  notice  bibliographique  : 
nous  aurons  d'ailleurs  l'occasion  de  revenir  très  prochainement  sur  la  technique 
de  la  gravure  et  de  l'impression  en  couleurs,  à  propos  de  diverses  planches  que 
prépare  la  Gazette. 


BIBLIOGRAPHIE.  509 

Bornons-nous  à  dire  que  les  procédés  de  fabrical  ion  el  d'impression  des  clichés, 
dans  les  chromos  que  contient  l'ouvrage  de  M.  Ch.  Cousin,  sonl  très  complexes; 

ils  viirii'iii  m  chaque  planche.  On  1rs  iloil.  en  grande  [lin-iii-  à  l'expérience,  aux 
connaissances  tcchnii[ucs  du  directeur  drs  irnvaux,  M.  N'i-Iht:  oui  ne  sail  mieux 
toutes  les  ressources  de  la  typochromie.  On  y  emploie  la  photogravure,  la  gravure 
sur  mêlai,  le  dessin  à  la  plume;  une  étude  approfondie  de  ce  que  produit  la 
superposition  des  couleurs  est  indispensable.  Il  faut  ^r  12  à  13  planches  pour 
l'impression  d'une  reliure;  ce  qui  équivaut  à  dire  que  la  môme  feuille  de  papier 
doit  pnsser  de  12  ;ï  13  fois  sous  In  presse,  sans  s'écarter  d'une  ligne  des  points  de 
repère  fixés. 

Voici  à  grands  traits,  comment  on  procède. 

Afin  d'obtenir  une  exaelitude  absolue  du  dessin,  on  le  fixe  par  la  photogravure 
sur  une  plaque  de  zinc,  puis,  on  en  fait  des  reports  sur  une  série  de  plaques  de 
zinc  ou  de  plomb  :  avant  de  les  graver,  on  pratique  sur  chacune  d'elles  les  élimi- 
nations nécessaires,  de  manière  à  restreindre  son  rôle  dans  l'impression  au 
rendement  de  telle  ou  telle  partie  du  dessin  ou  des  colorations.  Comme  on  procède 
par  superposition  et  non  pas  par  juxtaposition,  ainsi  que  cela  se  pratique  dans  la 
lithochromographie,  la  combinaison  des  gravures  est  un  travail  des  plus  délicats. 

L'art  de  fac-similer  les  colorations  vraies  ne  s'acquiert  que  par  une  longue  pra- 
tique, car  l'on  ne  reproduit  certains  Ions  et  certaines  profondeurs  que  par  l'appli- 
cation successive  de  plusieurs  couleurs  qui  se  fondent,  et  il  arrive  parfois  que 
ces  nuances  ne  s'obtiennent  qu'à  la  longue,  quand  le  temps  a  fait  son  œuvre  en 
amalgamant  les  couleurs. 

Les  planches  donnant  les  taches,  le  grain  du  cuir,  le  patinage  du  temps,  ainsi 
que  le  repoussé  des  dorures  cl  les  reliefs,  comme  celui  de  la  Reliure  du  AT/0  siècle, 
recouvrant  une  Bible  en  langue  hébraïque,  que  nous  reproduisons  ici,  ont  égale- 
ment demandé  de  longues  éludes;  on  ne  se  figure  pas  le  nombre  des  essais 
auxquels  il  a  fallu  se  livrer  avant  d'arriver  au  but. 

M.  Gh.  Cousin  a  été  bien  inspiré  de  joindre  aux  150  premiers  exemplaires  de 
son  ouvrage  les  états  des  planches  en  couleurs  ;  les  heureux  possesseurs  de  ces 
exemplaires  de  choix  peuvent  y  étudier  à  loisir  la  marche  du  travail  :  on  assiste 
au  développement  successif  de  l'image;  on  la  voit  faire. 

Nous  avons  voulu  dire  ces  choses,  parce  que  les  efforts  tentés  et  le  résultat  font 
le  plus  grand  honneur  à  M.  Ch.  Cousin,  à  l'imprimerie  de  M.  Danel  et,  par 
surcroît,  à  l'industrie  typographique  de  notre  pays  à  qui  personne  ne  saurait 
reprocher  de  rester  en  arrière. 

Un  livre  qui  contient  de  pareilles  images,  n'eùl-il  d'autres  qualités,  et  ce  n'est 
pas  le  cas,  doit  intéresser  particulièrement  les  bibliophiles;  nous  croyons  inutile 
d'insister  davantage;  noire  reproduction  de  la  Bible  hébraïque  donnera  une  idée 
de  ce  que  sonl  les  aulres  gravures  et  défendra  les  Racontars  de  M.  Cb.  Cousin  plus 
éloquemment  que  nous  ne  saurions  le  faire. 

ALFRED    DE    LÙSTALOT. 


III. 


Histoire  de  l'art  pendant  la  Renaissance,  par  M.  Eng.  Muntz  '. 


Ronsard,  dans  un  bel  élan  d'enthousiasme,  demandait  i  trois 
joars  »  pour  lire  l'Iliade  d'Homère,  et  il  fermait  sa  porte  à  tout 
venant,  aux  importuns,  aux  amis,  même  aux  Dieux,  —  ne  la 
laissant  entr'ouverte  qu'aux  messages  d'amour  de  la  belle 
Cassandre...  En  me  confiant  les  bonnes  feuilles  du  premier 
volume  in-4û  de  ÏHisloire  de  l'art  pendant  la  Renaissance  de 
M.  Eugène  Mùntz,  —  envoyées  à  la  dernière  heure  par  la  li- 
brairie Hachette,  —  notre  rédacteur  en  chef  et  ami  m'accorde 
un  jour  à  peine  pour  les  lire...  et  en  rendre  compte.  On  m'ex- 
cusera de  me  borner  à  quelques  lignes  de  présentation  et  de 
réserver  pour  de  plus  longs  loisirs  l'étude  approfondie  qu'on 
doit  à  un  tel  ouvrage  signé  d'un  tel  nom. 

La  présentation  d'ailleurs  est  facile.  Les  lecteurs  de  la 
Gazetle  savent  depuis  longtemps  quelle  préparation  unique, 
quels  titres  exceptionnels  désignaient  l'auteur  des  Arts  à  la 
cour  des  papes,  des  Précurseurs  de  la  Renaissance,  du  Raphaël, 
du  Donatello,  de  la  Renaissance  en  Italie  et  en  France  à  l'époque 
de  Charles  VIII,  etc.,  pour  cette  entreprise  glorieuse  et  redoutable  :  l'Histoire  de 
l'art  pendant  la  Renaissance. 

La  première  pensée  qui  vient  à  l'esprit  en  ouvrant  ce  gros  volume,  —  le 
premier  d'une  série  de  cinq  ou  six  —  est  de  féliciter  M.  Mùntz  de  n'avoir  pas  reculé 
devant  un  pareil  travail,  fait  pour  intimider  les  plus  robustes  courages.  II  lui 
eût  été  si  facile  de  s'en  tenir,  comme  tant  d'autres,  à  des  publications  de  textes 
plus  ou  moins  inédits,  à  des  rognures  d'archives!  En  abordant  de  front  cette  tache 
considérable,  en  tentant  cette  vaste  généralisation,  il  proclame  que  l'histoire  de  l'art 


1.  Paris,  librairie  Hachette,  in-8°.  —  1"  vol.,  les  Primitifs. 
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m'  iinii  paa  rester  captive  entre  les  mains  des  «  notaires  »,  qne  les  chefs-d'œuvre 
des  grands  artistes,  qui  sonl  de  la  vie  condensée  el  idéalisée,  n'ont  pas  éti 
el  créés  û  seule  lin  d'occuper  les  archivistes  paléographes,  qu'on  n'a  pas  i"iii  'lit 
sur  eux  quand  on  a  épousseté,  comme  c'esl  d'ailleurs  un  devoir  de  le  faire,  Ions 
lr>  contrats  intervenus  a  leur  sujel  :  que  pour  les  comprendre  el  les  sentir,  il  est 
indispensable  de  les  évoquer  dans  le  milieu  social,  dans  le  courant  d'idées  el  de 
passions  qui  les  onl  déterminés  el  comme  pétris;  en  un  mot,  qu'après 
années  d'analyses  el  de  monographies,  il  faul   aboutir  A  une  synthèse  vivante, 


TYPES    DK    DAUES    ITALIENNES     \l      \\*     SIÈCLE,     D'APRES    P1EIIO    DBLLA     11:' 

i  _i-    Saint-François  à  Arezzo.) 


tenter  une  histoire  générale.  Tous  les  grands  érudits  d'ailleurs,  les  de  I. aborde, 
les  Quicherat,  les  Viollet-lc-Duc  —  pour  ne  citer  que  les  morts  —  ont  été  des 
remueurs  ou  des  «  excitateurs  »  d'idées  générales.  Mais  tous  les  rats  de  bibliothè- 
ques et  d'archives,  —  même  les  Allemands  el  quelles  que  soient  leur-  prétentions, 
—  ne  méritent  pas  le  beau  nom  d'érudils...  Et  puis,  ne  peut-on  pas  regretter  qu  i 
quelques-uns,  chez  nous,  des  plus  grands  et  des  meilleurs,  se  soient  trop  laiss  - 
gagner  par  la  vie,  aient  attendu  trop  longtemps  pour  condenser  dans  un  grand 
ouvrage  le  trésor  de  leur  travail  et  de  leur  pensée?...  M.  Eugène  Mùntz  n'a  pas 
voulu  attendre  la  vieillesse  pour  se  mettre  a  l'œuvre;  il  faut  l'en  remercier  et  l'en 
féliciter. 

Même  au  point  de  vue  purement  scientifique  et  critique,  ees  grands  travaux 
d'ensemble  sont  appelés  à  rendre  les  plus  grands  services:  ils  deviennent,  en  effet, 
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pour  les  érudils  minores  et  les  chercheurs  de  (oui  ordre,  de  nouveaux  points  de 
départ;  ils  suscitent  des  travaux  spéciaux  ;  ils  rajeunissent  en  quelque  sorte,  en 
découvrant  mieux  les  points  encore  ohscurs,  ce  qu'on  pourrait  appeler  la  matière 
de  l'érudition  courante;  ils  livrent  de  nouveau  le  monde,  ou  un  chapitre  de 
l'histoire  du  monde,  aux  disputes  des  hommes,  —  ce  qui  est  toujours  intéressant 


A1LLON    D    A  L  B  E  R  T  1 ,     PAR    LU1-UÊME. 

(Bi'ooze  du  Musije  du  Louvre.) 


et  jamais  tout  à  fait  vain.  C'est  l'immanquable  effet  de  toute  généralisation.  Pour 
n'en  citer  qu'un  exemple,  tout  près  de  nous,  ne  pensez-vous  pas  que  les  quelques 
pages,  si  brillantes  et  si  originales,  publiées  ici  môme  par  M.  Courajod  sur  les 
Véritables  origines  de  la  Renaissance  ne  seront  pas  pour  beaucoup  de  jeunes  gens 
un  stimulant  singulièrement  actif  de  recherches,  d'études  et  de  pensées  ? 

Je  voudrais  avoir  le  temps  de  comparer  ici,  et  j'aurais  peut-être  l'audace  de 
discuter  les  deux  doctrines  que  la  publication  du  livre  de  M.  Mùntz  va  remettre 
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en  présence...  Mais  de  pareilles  discussions  oe  s'improvisent  pas.  Beaucoup  de 
lecteurs  feront  sans  doute  connue  moi,  el  après  m  voir  lu  dans  le  premier  livre  de 
l'ouvrage  de  notre éminent  ami  le  tableau  magistral  qu'il  a  tract;  îles  miliru.r  . 
des  conditions  de  la  vie  publique  et  sociale  à  Florence,  l'ise,  Sienne,  Rome,  Naples, 
Bimini,  Urbin,  Ferrarc,  Manloiie,  Bologne,  Venise,  I'.idoue,  Milan,  etc.,  ils  n'ou- 
vriront pas  sans  un  cerlain  frémissement  de  curiosité,  le  livre  II,  qui  porte  ce  titre 
plein  de  choses:  Les  Éléments constitul '.i/'.i  ilr  lu  ineiitièrr  Renaissance,  la  tradition, 
le  réalisme,  les  méthodes  d'enseignement.  Ce  livre  comprend  cinq  chapitres  et 
1U4  grandes  pages.  La  question  y  est  exposée  avec  une  ampleur,  étudiée  av. 
abondance  d'informations  et  une  netteté  qui  ne  laissent  rien  à  désirer.  L'illustration, 
comme  dans  tout  le  volume,  y  est  aussi  riche  que  bien  choisie  —  et  les  notes 
bibliographiques  excellentes  et  nourries.  Je  ne  puis,  en  ce  moment,  que  le  signaler 
à  l'attention  et  à  l'élude  du  lecteur;  et,  sans  avoir  l'impertinente  prétention  de 
faire  dire  à  M.  Mûntz  plus  qu'il  n'a  voulu  dire  ni  l'engager  dans  des  polémiques 
ou  des  concessions  qui  ne  seraient  pas  dans  sa  pensée,  je  note  au  passage  une 
phrase  (p.  272),  qui  me  parait  la  plus  heureuse  et  la  plus  vive  expression  d'une 
vérité  —  longtemps  réputée  dangereuse  et  hérétique  :  «  l'antique  n'a  inspiré  de 
chefs-d'œuvre  qu'en  s'alliant  à  une  forte  dose  de  réalisme  ».  M.  Mûntz,  je  m'empresse 
de  l'ajouter,  maintient  d'ailleurs  que,  dans  l'ordre  des  éléments  constitutifs  de 
la  Benaissancc,  l'influence  de  l'antique  doit  être  placée  en  première  ligne;  qu'il  fut, 
suivant  l'expression  de  Qualremère  de  Quincy  :  «  le  miroir  qui  aide  à  mieux  voir 
la  nature.  ■  » 

Quoi  qu'il  en  soit  d'ailleurs,  il  reste  une  vérité  aujourd'hui  enfin  admise  partout, 
sinon  chez  quelques  Bolonais  attardés  el  négligeables  :  c'est  quel'Arl  du  xvc  siècle, 
le  radieux  quattrocento  est  une  époque  adorable,  un  printemps  enchanté  dont  rien 
n'égale  la  fraîcheur,  la  grâce  contenue  et  intense,  la  pénétrante  et  exquise  saveur; 
—  qu'à  ces  heures  bénies  d'interrogation  naïve  et  ardente  de  la  nature  el  de  la 
tradition,  dans  ces  œuvres  où  la  vérité  et  l'idéal,  la  réalité  el  le  rêve  se  mêlent  et 
se  pénètrent  si  délicieusement,  une  sincérité  touchante  et  pieuse  laisse  partout  son 
empreinte  et  sa  beauté;  — je  ne  sais  quoi  d'éternellement  charmant  et  d'inaltéra- 
blement  vrai.  C'est  dans  son  livre  III  que  M.  Mûntz  aborde  l'histoire  proprement 
dite  de  l'Art;  il  traite  d'abord  de  l'architecture  de  Brunnellesco  à  Bramante;  —  le 
livre  IV  est  consacré  à  la  sculpture  de  Donatcllo  à  Verrocchio;  —  le  livre  V  à  la 
peinture...  Je  m'arrête  et  m'abstiens  de  parler  de  ce  que  je  n'ai  pas  encore  lu.  Tout 
éloge  banal  serait  indigne  de  M.  Eugène  Miintz  et  des  lecteurs  de  la  Gazelle,  Us 
savent  ce  qu'ils  peuvent  attendre  d'un  tel  historien  et  que,  s'il  n'est  pas  de  plus 
beau  sujet  peut-être,  il  est,  à  l'heure  présente,  bien  peu  d'écrivains  d'art  aussi 
dignes   de   l'aborder. 

ANDBÉ    MICHEL. 
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IV. 


LIBRAIRIE    F.    DIDOT    ET    C" 


La  plus  importante  des  publications  nou- 
velles de  la  librairie  Didot  nous  arrive  si  tar- 
divement que  nous  devons  en  ajourner  l'exa- 
men; bornons-nous  à  annoncer  un  beau  livre  : 
L'Art  étrusque  ',  par  M.  Jules  Marina. 

L'Essai  d'Histoire  de  l'art,  par  Wilbelm 
Lûbke,  est  connu  depuis  plus  de  quinze  années. 
Il  en  a  déjà  paru,  sous  les  auspices  du  gouver- 
nement belge,  une  traduction  française,  par 
M.  G.  Molle.  Celle  que  nous  offre  aujourd'lmi 
la  librairie  Didot  est  faite  par  M.  C.-Ad.  Koëlla, 
architecte,  d'après  la  neuvième  édition  origi- 
nale. Le  traducteur  nous  apprend  lui-même 
qu'il  ne  s'est  pas  borné  à  traduire;  «  avec  la 
bienveillante  approbation  »  de  l'auteur,  il  a 
remanié  le  texte  allemand  pour  l'accommoder 
à  la  française,  rognant  les  chapitres  consacrés 
à  l'art  allemand  pour  augmenter  d'autant  ceux 
qui  visent  notre  art  national.  C'est  donc,  comme 
le  dit  M.  Koëlla,  «  une  interprétation  tout  à  fait  libre  »  de  l'œuvre  de  W.  Lûbke. 
Ceci  nous  explique  certaines  contradictions  que  nous  remarquons  en  confrontant 
les  deux  éditions  françaises.  Dans  l'une,  celle  de  M.  Molle,  faite  il  est  vrai  d'après 
la  3e  édition  originale,  on  attribue  à  W.  Lûbke  cette  opinion  (pages  52  et  53)  que 
«  le  style  ogival  est  né  au  sein  des  nations  germaniques...  on  eût  pu  l'appeler  le 
genre  allemand  ».  Dans  l'autre,  faite  bien  postérieurement,  W.  Lûbke  semble 
revenu  à  une  appréciation  plus  saine  de  la  vérité  historique,  car  nous  y  lisons 
(t.  II,  p.  17' et  18)  :  «  Le  lieu  et  l'heure  de  naissance  de  l'architecture  ;  ogivale  se 
laissent  déterminer  avec  une  précision  que  n'offre  l'histoire  d'aucun  autre  style. 
Paris  et  ses  environs  immédiats  en  sont  le  berceau,  et  les  régions  du  nord-ouest 
de  la  France,  le  domaine  héréditaire...  C'est  donc  aux  architectes  de,'  l'Ile-de- 
France  que  revient  tout  l'honneur  du  nouveau  style.  »  Et  plus  loin  (p.  33)  :  «  Une 
des  premières  constructions  d'Allemagne  où  l'on  ait  appliqué  les  principes  nou- 


1.  Un  vol.  in-4°  de  600  pages,  richement  illustré;  prix  :  4-0  francs. 


DANS  LA  LOGE   DO  TIUX  DE  HOME. 

(Bois  de  P«  École  des  Beaux-Arts  »  :  Librairie  Didol.) 
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veaux,  c'est  la  cathédrale  de  Magdcbourg.  Son  chœur,  commencé  en  1208  sur  le 
patron  des  cathédrales  françaises,  etc.  » 

A  qui  devons-nous  faire  honneur  de  ce  revirement  d'opinion,  à  W.  Lùbkc  lui- 
même  ou  à  son  interprète?  Quoi  qu'il  en  soit,  cet  Essai  d'Histoire  de  l'art  '  est  un 
ouvrage  des  plus  recommandables  :  nous  ne  connaissons  pas  de  précis  qui  allie  au 
même  degré  la  solidité  du  fond  au  charme  de  la  lecture.  Le  texte,  d'une  clarté 
parfaite,  est  soutenu  presque  à  chaque  page  d'excellentes  gravures  sur  bois  où  les 
principaux  monuments  de  l'art  trouvent  une  représentation  fidèle. 


l'LAT    DE   BERNARD    PAL1SSY. 

(Gravure  de  1'  «  Essai  d'Histoire  de  l'Art  »  :  Librairie  Didot.) 


Un  élève  de  l'École  des  Beaux-Arts,  M.  Alexis  Lemaislre,  a  eu  l'idée  de  raconter 
au  public  la  vie  et  les  travaux  de  ses  condisciples  de  l'École  intus  et  extra,  au  dedans 
et  en  dehors.  Comme  bien  l'on  pense  il  n'a  pas  eu  à  aller  bien  loin  pour  trouver  un 
illustrateur  à  son  livre  :  il  s'est  adressé  à  lui-même.  Et  c'est  ainsi  que  nous  avons 
enfin  un  récit  et  une  peinture  sincères  et  véridiques  d'un  petit  monde  à  part,  dont 
le  mystère  captivant  était  à  peine  soupçonné  jusqu'ici  du  plus  grand  nombre.  On 
savait  vaguement  que  les  jeunes  pensionnaires  de  cet  établissement  ne  sont  pas 
des  élèves  comme  tous  les  autres;  on  leur  prêtait  volontiers,  sur  la  foi  des  jour- 
naux, des  allures  un  peu  excentriques  eteen'estpas  sans  une  secrète  terreur  que  les 
familles  lui  confiaient  leurs  rejetons.  Il  en  faut  rabattre  beaucoup,  après  avoir  lu 
le  travail  de  M.  Lemaislre,  de  cette  renommée  folâtre  de  l'École  des  Beaux-Arts; 
si  l'on  s'y  amuse  parfois,  on  y  travaille  ferme.  Il  n'est  pas  de  profession  qui  exige 
plus  de  sérieux  efforts  que  celle  d'artiste;  il  n'en  est  pas  qui  réserve  à  ses  adhé- 

1.  Deux  tomes  brochés  en  1  vol.  iii-S"  ;  prix  :  7  francs. 
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renls  plus  de  déboires  cl  d'amertumes.  G'esl  ce  qu'a  forl  bien  établi  M.  Lemaistre 
sans  se  livrer  i'i  d'inutiles  récriminations  s  propos  de  difficultés  volontairement 

affrontées.  Nous  recommandons  la  leclure  de  ce  livre  '  ;  il  contient,  en  outre  de  ses 
curieuses  et  amusantes  révélations  sur  les  mœurs  et  la  vie  des  élèves,  un  exposé 
très  complet  des  règlements  et  des  programmes  appliqués  dans  l'École.  Les  des- 
sins de  l'auteur  sont  spirituellement  traités  :  une  partie  en  a  Gguré  an  Salon  der- 
nier, et  on  les  a  forl  appréciés. 

Nous  aurons  a  parler  prochainement  d'autres  publications  nouvelles  de  la  mai- 
son Didot;  bornons-nous  à  signaler  quelques-unes  de  celles  qui  sont  terminées  et 
qui  ont  leur  place  marquée  parmi  les  meilleurs  livres  d'étrennes.  Ce  sont  :  dans  la 
bibliothèque  des  romans  en  édition  de  luxe,  le  Pirate*  de  Waller  Scott,  avec  des 
dessins  d'Adolphe  Lalauze  ;  deux  récits  militaires  :  la  Guerre  de  Crimée,  par  Gus- 
tave Marchai,  et  la  Retraite  infernale3  (Armée  de  la  Loire  en  1870-1871  i.  par 
Edmond  Descliaumes,  les  deux  illustrés  par  M.  Quesnay  de  Beaurepaire ;  la  Télé- 
graphie historique,  depuis  les  temps  les  plus  reculés  jusqu'à  nos  jours,  par  Alexis 
Belloc ;  enfin,  dans  la  collection  dite  de  l'Ancienne  France,  composée  d'études  his- 
toriques de  Paul  Lacroix  :  ta  Justice  et  les  Tribunaux;  la  Marine  et  les  Colonies,  et 
deux  volumes  qui  nous  intéressent  plus  particulièrement  :  Peintres  et  graveurs, 
Sculpteurs  et  architectes:  tous  illustrés  à  profusion  et  avec  le  soin  qu'on  est  accou- 
tumé de  rencontrer  dans  les  éditions  de  la  librairie  Didot. 


1.  L'École  des  Beaux-Arts.  Un  vol.  in-8°  illustré  de  60  gravures  sur  bois,  publiées  bors 
texte;  prix  :  10  francs. 

2.  Un  vol.  grand  in-8"  ;  prix  :  10  francs. 

3   Un  vol.  grand  in-S";  chaque  ouvrage  :  8  francs. 


V. 
LIBRAIRIE    QOANTIN. 

La  littérature  élrangère  est  fort  à  la  mode  aujourd'hui  et  ce  n'est  que 
justice.  Certains  écrivains  russes  et  quelques  conteurs  américains  jouissent  d'une 
vogue  particulière  ;  le  fait  est  qu'ils  ont  rénové  le  roman  et  surtout  la  nouvelle;  on 
leur  doit  une  extension  considération  du  champ  de  l'observation  psychologique  en 
même  temps  qu'ils  ont  singulièrement  élargi  le  domaine  du  naturalisme  que  nos 
romanciers  français  croyaient  avoir  exploité  à  fond.  Un  des  derniers  venus,  et 
non  le  moins  intéressant  de  ces  conteurs,  est  le  polonais  Sacher  Masoch;  il 
apporlc  avec  lui  une  note  profondément  originale  résultant  à  la  fois  du  caractère 
particulier  de  son  talent,  pétri  de  bonne  grâce,  de  poésie  cl  de  douce  gaieté,  et  de 
la  nouveauté  des  sujets  qu'il  traite.  M.  Sacher  Masoch  s'est  fait  une  sorte  de  spé- 
cialité de  l'étude  des  mœurs  juives;  il  arrive  à  point,  au  moment  même  où  ces 
mœurs  tendent  à  disparaître,  par  suite  de  la  fusion  des  races,  et  plus  encore  du 
cosmopolitisme  qui  pénètre  partout.  Vrais  hier,  les  Contes  juifs  '  de  M.  Sacher 
Masoch  n'auront  plus  d'appui  dans  la  réalité  de  demain,  si  ce  n'est  au  fond  de 
quelques  villages  reculés  de  l'Europe  Orientale,  mais  ils  conserveront  toujours  la 
saveur  littéraire  que  l'aimable  conteur  a  su  leur  donner.  D'habiles  dessinateurs  ont 
prêté  leur  concours  à  l'illustration  de  cet  ouvrage  :  nous  citerons  entre  autres  les 
noms  de  MM.  Gérardin,  Emile  et  Henri  Lévy  et  Worms. 

Voici  encore  un  livre  sur  l'Italie  -  :  le  sujet  est  inépuisable.  Il  s'agit  celte  fois 
d'un  récit  de  voyageur  où  l'art  lient  une  place  considérable.  M.  G.  de  Léris  a 
parcouru  avec  des  yeux  d'artiste  les  provinces  septenlrionales  de  celte  terre  sacrée 
où  les  moindres  pierres  parlent  d'un  passé  glorieux.  Son  livre  abondamment 
illustré  d'images  heureusement  choisies  vient  enrichir  la  Bibliothèque  des  voyages 
de  la  librairie  Quantin  qui  comprenait  déjà  V Extrême-Orient.  l'Angleterre,  l'Amé- 

1.  Un  vol.  in-4°  carré,  orné  de  110  dessins  dans  le  texte  et  de  27  compositions  hors 
texte;  prix  :  30  francs. 

2.  L'Italie  du  Nord.  Grand  vol.  in-8°,  avec  de  nombreuses  illustrations  dans  le  texte; 
prix  :  30  francs. 
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rique  et,  sujet  moins  vaste  mais  d'une  curiosité  plus  raffinée,  \cb  Environ*  de  Paris. 

La  publication  d'une  nouvelle  édition  de  l'Histoire  de  la  société  française  pen- 
dant lu  Hrrohilhn,  par  Edmond  fi  Jules  <lc  Concourt,  nous  semble  toul  a  fait  oppor- 
tune à  la  veille  du  Centenaire.  Parmi  1rs  innombrables  ouvrages  qui  vont  naître  a 
cette  occasion,  celui  de  la  librairie  Quantin  a  pour  lui  des  chances  toutes  particu- 
lières de  succès.  D'abord,  le  nom  des  auteurs.  La  vogue  est  venue  -m-  le  lard  aux 
frères  de  Goncourt,  mais  ils  la  tiennent  solidement  ;  on  leur  ,i  définitivement  par- 
donné d'avoir  eu  de  trop  bonne  heure  un  talent  original  et  fier.  En  second  lieu, 
ce  qui  nous  l'ail  heureusement  présager  du  succès  de  cet  ouvrage,  c'est  qu'il  arrive 
bon  premier  dans  la  grande  course  littéraire  de  188!).  Ajoutons  que  l'édition  est 
belle  et  qu'elle  se  présente  avec  un  nombreux  cortège  d'images  en  noir  et  en  cou- 
leurs d'après  les  documents  du  temps. 

Parmi  les  autres  nouveautés  publiées  par  la  même  librairie  à  l'occasion  des 
élrennes,  citons  encore  une  Histoire  de  l'École  navale  el  des  institutions  qui  l'uni 
précédée  ',par  un  ancien  officier,  avec  40  gravures  sur  bois  de  M.  Méaulle  d'après 
les  dessins  de  M.  Paul  Jayet. 

La  première  partie  de  l'ouvrage,  fruit  de  longues  et  patientes  recherches, 
retrace,  d'après  des  documents  authentiques,  l'histoire  des  Gardes  de  l'Amiral  de 
France,  du  Grand  maître  de  la  navigation,  des  Gardes  de  la  marine,  du  Pavillon 
amiral  et  de  l'Étendard  Real  des  galères,  celle  de  l'École  royale  de  marine  du 
Havre,  des  collèges  maritimes  de  Vannes  et  d'Alais,  des  élèves  el  des  aspirants  de 
la  marine,  du  collège  d'Angoulème,  se  termine  par  l'histoire  de  l'École  navale 
actuelle  et  est  complétée  par  la  liste  des  officiers,  qui  l'ont  commandée,  depuis  deux 
siècles.  La  seconde  partie  traite  uniquement  du  Borda.  Mœurs,  organisation  inté- 
rieure, cadres,  cours,  traditions,  méthodes  d'enseignement,  tout  jusqu'à  la  langui' 
spéciale  de  l'école  est  passé  en  revue. 

Ce  curieux  ouvrage,  sans  précédent  croyons-nous,  sera  certainement  apprécié 
comme  il  le  mérite. 

A.    DE    L. 

1.  1  vol.  grand  in-8°  jésus,  avec  lettre  du  vice-amiral  Jurien  de  la  Gravière;  prix  : 

2o  francs. 
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VI. 
Les  Manufactures  nationales,  par  Henry  Havard  et  Marius  Vaciiox. 

La  librairie  illustrée  de  M.  Georges  Decaux  semble  vouloir  conquérir  une  place 
importante  dans  la  publication  des  livres  d'art.  Après  le  beau  volume  de  la  Céra- 
mique grecque,  d'Olivier  Rayet,  voici  celui  des  Manufactures  nationales,  par 
MM.  Henry  Havard  et  Marius  Vachon  '. 

Ce  dernier  ouvrage,  dû  à  la  collaboration  de  ces  deux  auteurs  si  compétents  en 
matière  d'art  décoratif,  était  réclamé  depuis  longtemps  par  tous  ceux  qui  s'in- 
téressent à  l'histoire  et  à  l'avenir  de  nos  industries  d'art.  Chose  incroyable, 
l'histoire  de  nos  célèbres  manufactures,  sans  rivales  dans  le  monde  entier,  n'avait 
jamais  été  écrite.  On  ne  possédait  guère  pour  se  renseigner  sur  ces  établissements 
fameux  que  quelques  articles  de  revues  et  de  journaux  et  quelques  monographies 
écourtées,  le  Mémoire  de  Bachelier  sur  Sèvres,  un  Guide  du  voyageur,  la  Notice  de 
M.  Lacordaire  sur  les  Gobelins.  et  c'était  à  peu  près  tout.  Quant  on  voulait  avoir 
plus  de  détails,  il  fallait  aller  les  chercher  dans  les  histoires  générales  de  la  Tapis- 
serie et  de  la  Céramique.  Aujourd'hui,  grâce  à  MM.  Havard  et  Vachon,  cette  regret- 
table lacune  se  trouve  comblée,  et  au  bon  moment,  puisque  leur  ouvrage  peut 
servir  de  préface  à  l'Exposition  générale  de  nos  Manufactures  nationales  préparée 
pour  le  Centenaire  de  1889. 

C'est,  nous  avons  à  peine  besoin  de  le  dire,  sur  les  documents  d'archives,  Lettres, 
Mémoires,  Édits  royaux,  Suppliques,  etc.,  que  ces  deux  auteurs  se  sont  appuyés 
pour  reconstituer  cette  glorieuse  histoire  traversée  par  tant  de  douloureuses 
épreuves  et  même  de  si  graves  catastrophes.  Grâce  à  ces  précieux  documents, 
l'existence  tourmentée  et  toujours  vivace  de  ces  grands  établissements  nous  appa- 
raît sous  un  jour  absolument  particulier.  Ainsi  présentée,  l'histoire  de  nos  quatre 
grandes  Manufactures  prend  un  intérêt  tout  nouveau.  C'est  là  vraiment  une  œuvre 
de  restitution  en  même  temps  qu'une  œuvre  d'enseignement.  Elle  démontre  d'une 
manière  victorieuse  l'utilité  nationale  de  nos  grandes  Manufactures  qui  furent,  à 
toutes  les  époques,  des  écoles  sans  rivales  pour  la  main-d'œuvre. 

Pour  faire  équitablement  la  part  de  collaboration  des  deux  auteurs,  nous  ajou- 
terons que  M.  Havard  s'est  spécialement  réservé  la  partie  rétrospective  du  sujet; 
il  y  était,  d'ailleurs,  admirablement  préparé  par  toutes  les  recherches  que  nécessi- 
tent par  son  grand  Dictionnaire  de  l'Ameublement,  dont  la  IIIe  partie  va  bientôt 
paraître.  -  M.  Vachon  s'est  occupé  de  la  partie  moderne  et  actuelle  du  sujet.  Nous 
ne  saurions  trop  recommander  la  lecture  de  cet  excellent  travail  à  tous  ceux  qui  ne 
sont  pas  indifférents  à  l'histoire  artistique  de  la  France.  De  plus,  ce  qui  ne  gâte 
rien,  le  livre  est  bien  imprimé,  sur  beau  papier,  dans  un  format  élégant,  et  illustré 
de  reproductions  exactes,  nombreuses  et  bien  choisies. 

L.  G. 

i.  Les  Manufactures  nationales  :  les  Gobelins,  la  Savonnerie,  Sèvres,  Beauvais,  par 
Henry  Havard  et  Marius  Vachon.  Paris,  Georges  Decaux,  1889,  1  vol.  gr.  in-S°  de  632  pages, 
illustré  de  nombreuses  gravures  dans  le  texte  et  hors  texte. 
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F.  V.  Boucher.  Motive  zur  Ausfïïhrung 
in  Stein,  Stuck,  Eison,  Bronze,  Ilolz,  etc. 
In-fol.,  Berlin,  Glaesen. 

De  Nemeseos  Monumentis,  von  H.  Pos- 
nansky.  In-8",  Breslau,  Kôhler. 

Do  inferorum  in  vasis  Italiœ  inferioris  re- 
prœsentalionibus,  Auclore  A.  Winkler. 
ln-8°,  Breslau,  Kôhler, 

Le  Trésor  de  Lahas  (Gers).  Découverte  de 
monnaies  royales  et  baronales  en  or  et 
argent  datant  de  128S  à  1171  ;  par  Emile 
Taillebois.  In-8",  Dax,  Labèque. 


II.  —  HISTOIRE. 

Esthétique. 

Los  Tableaux  historiques  de  la  Révolution 
et  leurs  transformations.  Elude  iconogra- 
phique et  bibliographique  par  Maurice 
Tourneux.  In-S»,  Paris,  Charavay  frères. 
Cette  élude  est  exlraile  du  tome  1"'  de  la  Biblio- 
rjraphic  de  la  Révolution  française  à  Paris. 

Lis  manufactures  nationales.  Les  Gobelins, 
La  Savonnerie,  Sèvres,  Bcauvais;  pat- 
Henry  Ilavard  et  Marius  Vachon.  In-8" 
colombier,   Paris,  Georges  Decaux. 

Histoire  de  l'art  pendant  la  Renaissance; 
par  Eugène  Mûntz,  conservateur  de 
l'Ecole  nationale  des  beaux-arls.  Grand 
in-8",  Paris,  lib.  Hachette  et  C". 

Une  page  d'histoire  :  la  Manufacture  de 
Sèvres  en  l'an  VIII;  par  Edouard  Garnier. 
In-8",  23  p.  Paris,  lib.  Champion. 

Papier  vélin.  Extrait  de  la  Gazette   des  Beaux- 
Arts. 

L'Evangéliairo  de  Saint- Vaast  d'Arras  et  la 

calligraphie  franco-saxonne  du  ix'  siècle; 

par  Léopold  Dolisle.  Grand  in-4",  Paris, 

libr.  Champion. 
Les  Faïences  de  St-  Porchaire;  par  Edmond 

Bonnaffé.  In-8",  18  p.  avec  gravure  dont 

une  hors  texte. 
Extrait  delà  Gazette  des  Beaux-Arts  du  1er  avril 

1888. 

L'Inventaire  de  François  do  La  Trémoïlle 
et  les  Faïences  de  Saint-Porchaire;  par 
Edmond  Bonnaflé.  ln-8°,  Vannes,  libr. 
Lafolye. 

La  Mosaïque  romaine  de  Giroue  (Espagne)  ; 
par  J.  de  Laurière.  In-8",  Caen,  Delesques. 

Pages  autographes  et  apocryphes  de  Léo- 
nard do  Vinci;  par  M.  Charles  Ravaisson- 
Mollicn.  In-8",  Nogent-le-Rotrou.  imprim. 
Daupeley-Gouverneur. 

Extrait  des  Mémoires  de  la  Société  nationale  des 
antiquaires  de  France,  t.  XLVIII. 

Souvenirs  d'un  directeur  des  Beaux-Arts  ; 
par    Ph.    de    Chenneviéres.     Quatrième 
partie.  Grand  in-8",  Paris,  aux  bureaux 
de  l'Artiste. 
Extrait  de  l'Artiste,  année  1S88. 

Les  manuscrits  de  Léonard  de  Vinci.  Ma- 
nuscrits C,  E  et  K  de  la  bibliothèque  de 
l'Institut,  publiés  en  fac-similés  phototy- 
piques, avec  transcriptions  littérales,  tra- 
ductions françaises,  avant-propos  et  tables 
méthodiques,  par  M.  Charles  Ravaisson- 
Mollien.  In-f»,  Paris,  Quantin. 

Etudes  d'art  antique  et  moderne;  par 
Eugène  Guillaume,  ln-16,  Paris,  libr. 
Pétrin  et  C". 

Rome  :  Basilique  do  Saint-Pierre  au  Vati- 
can; par  H.  Lemaire.  In-t8  Jésus,  Paris, 
libr.  de  la  France  illustrée. 

Histoire  des  sculpteurs  français  (de  Char- 
les VIII  à  Henri  III);  par  Marquet  de 
Vasselot.  Préface  de  Jules  Claretie.  In-8», 
Paris,  Dentu. 
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Huit  jours  à  Copenhague;  par  Paul  Bluyona. 

La-18  jèsus,  Paris,  Lahure. 
L'Auvergne    artistique  cl  littéraire;    par 

Georges  Viloux.  ln-8".  Paris,  libr.  Lechi 

valier. 
Aulun  pittoresque,   par  P.  Besnier.   In-d6, 

Aulun,  Bligny-Cottot. 
Conférence  sur  l'art   et  les  artistes;   par 

Victor  Fulconis.  [n-4°,Cleri l-Ferrand. 

Impr.  clermontoisc. 
Itinéraire  général  de  la  France;  par  Paul 

Joanne.  Franche-Comté  el  Jura,  In-12  à 

2  col.,  Paris,  librairie  Hachette  el  O  '. 

Collection  des  Guides  Joanne. 

L'Art  ù  Nantes  au  \i\"  siècle,  par  E.  Mail- 
lard. ln-8",  Paris,  lili.  Monnier. 
Notice  historique  sur  le scel communal,  les 
armoiries  et  les  cachets  municipaux  de 
la  ville  de  Niort;  par  Léo  Desaivre.  Avec 
dessins  inédits.  In-8°,  Saint-Maixent,  i m |>. 
Reversé. 
L'Art  en  Italie  au   moyeu   âge  et  à  la  Re- 
naissance,  par  Mgr  Sébastien   Brunner. 
Traduit  do  l'allemand  par  J.  T.  de  Belloc. 
In-8°,  Tours,  Maine. 
Naples  :  Histoire,  monuments,  beaux-arts, 

littérature;  par  L.  L.  F.  Paris,  Lefort. 
L'Ancien  Mans  illustré,  par  Léon   Hublin. 

In-8°.  Le  Mans,  imprimerie  Hubrault. 
Guides  Joanne.   Arcachon.   Paris,  librairie 

Hachette  et  G'°. 
Guides    Joanne.     Arles.     Paris,     librairie 

Hachette  et  G'". 
Guides  Joanne.   Avignon.   Paris,    librairie 

Hachette  et  G'°. 
Guides  Joanne.   Le   Havre.  Pans,  librairie 

Hachette  et  G'°. 
Pyrénées,   par  P.   Joanne.  Paris,  librairie 

Hachette  et  C'c. 
Trouville,  Honlleur.  Villervillo,  Villers-sur- 
Mer,  Houlgatc-Beuzcval,  Cabourg,  Dives; 
par  P.  Joanne.  Paris,  librairie  Hachette 
et  O. 
Calelti  Guslavo.  Lo  stile  di  Pietro  Perugino. 

ln-8°,  Bologna,  Azzoguidi. 
Badischer  Kunst-Gewerbevereiu.  Deutsche 
Kunstschmie de  Arbeiten  ans  der  Concur- 
renz-Ansstellung    zu    Karlsruhe.  Iu-fol., 
Karlsruhe,  Liebermann. 
Wandlafeln  zur  Veranschaulichung  anti- 
ken  Lebens  und  antiker  Kunst.  Von  E.  V. 
Launitz.  In-fol.,  Kassel,  Fischer. 
Die   Deutsche   Maler.    Von    Asmus    Jakob 
Carstens  bis  auf  die  neuere  Zeit.  Bear- 
beitet    von    H.    Becker.    ln-8%    Leipzig, 
Reissncr. 
Die  Zuschauenden  Gôtter  in  don  rotfiguri- 
gen    Wasengemâlden    der    malerischen 
Stiles.Von  L.  Bloch.  In-8°,  Leipzig,  Fock. 
Glasmalereien    des    Mittelalters    und    der 
Renaissance. Von  II.  Kolb.  In-fol.,  Stutt- 
gart, Witlwer. 


Grundzuze  der  KunsUGeschichlc,  Textbuch 
zur  Handausgabe  der  Kunsthistor.  Bil- 
dei  bog.  :;  verb.  Anfl.  III.  Die  Renais  sance 
in  Malien.  In-8',  Leipzig,  Secmann. 

Urkundliche  Nachrichten  Qber  uoefa  in  den 
K.  Sammlungen  zu  Kassel  vorsindlicho 
Kunstgogenstandc  aus  altem  Landgrafiich 
Hessischem  Besitz.  Herauagegeben  iron 
('..  A.  von  Drach.  In-fol  ,  Marburg,  Elwer- 
tsche. 

Odobescu  (A.-J.).  Iconografla  lui  Trajan. 
Fragment  dinrs  'un  <ui>  tinul  la  facul- 
lai.M  de  litere  din  Bucuresci  la  1887.  ln-8  . 
Bucuresci,  Teeclu. 

Das  Mittelalterliche  Drahtemail.  Km  Al.-- 
chnitt  Ungarischer  Kunstgeschichte  von 

Joseph  Hampel.   ln-8".  Budapest,    Kilian. 

GescbichtederChristlichen  Kunsl  in  Bohmen 
bis  zum  Aussterben  der  Premj  slid 
Joseph  Neuwirth.  ln-8',  Prag,  Calve. 

Crema  artisticadi  S.  Barbieri.  In-8°,  Crema, 

Anselmi. 
Ringerkunst  von  F.  V.  Auerswald.  Iu-i  . 

Berlin,  Wasmuth. 
Hundei-t  Jalire Kunstgeschichte  Wien 

1888.    Von  C.   Bodenstein.    In  s-,    Wi.-n, 

Gerold. 

III.  —   PEINTURE. 

Musées.  Expositions. 

Salon  de  1888.  Texte  par  Henry  Houssayc. 

In-8°,  libr.   Boussod,  Valadon  et  C*. 
Nos   peintres   chez   eux;  par   Jules  Tairig. 
Avec  uwr  préface  par  Gérôme  Coquard. 
In-Hi.  Lyon,  imp.  Storck. 
Le  Calvados  au   Salon  de   1888;  par  Jean 

Bertot.  ln-8°,  Paris,  imp.  Cbamerot. 
Paris-Salon  (1888)  par  les  procédés  photo- 
typiques  d'E.  Bernard  et  O.  1"  volume. 
'texte  par  F.  Bournand,  illustral  ion-  par 
F.  Roubaud.  In-8°,  Paris,  Bernard. 
Promenades  au  .Musée  du  Louvre.  La  Pein- 
ture; par  Gaston  Cougny.  In-16,  Paris, 
libr.  de  l'Art. 

Bibliothiqiie   populaire   des    écoles  de    dessin 
3*  série.  Enseignement  général. 
Peintres  (les)  el  les  Dessinateurs  de  la  mer. 
Texte   par  MM.   le  vice-amiral    Paris   el 
L.   de   Veyran.  T.    1.    In-i".    Paris,   lib. 
Duprel. 
Musée   national   du    Louvre.   Dessins,  car- 
tons, pastels  et   miniature   des  diverses 
écoles  exposés  depuis  1879  dans  les  salles 
du  premier  étage,  deuxième  notice  sup- 
plémentaire;   par  le    vicomte    Both    de 
Tauzia.  Petit  in-S",    Paris,    libr.    des  Im- 
primeries réunies. 
Salon  humoristique  illustré:  par  Stop.  In-S'. 

7G  p.  Paris,  impr.  Pion,  Nourrit  et  IX 
Art   (P)   français   au    Salon  de    1888.   Texte 
par   Firmin  Javel,   illustrations   de   Sil- 
vestre.   In-4",   Paris. 
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Explication  des  ouvrages  de  peinture,  sculp- 
ture,  architecture,  gravure    et   lithogra- 
phie dos  artistes  vivants   exposés   dans 
les  salons  delà  Société  des  amis  des  arts 
de    Bordeaux.    In- 18,    Bordeaux,    Gou- 
nouilbou. 
Les  Artistes  de  la  Sarthc   aux   Salons  de 
1886  et  de  1887  par  F.  Legeay.  Le  Mans, 
impr.  cl  librairie  Leguicheux. 
Salon  illustré,  texte  par  H.  Fouquier,  Paris, 
impr.  Moltoroz  ;  Lib.  Baschet. 
-  Figaro-Salon.  Texte  par  Albert  Wolff.  Petit 
in-f°,  Paris,  Boussod,  Valadon  et  Gio. 
Bob  au  Salon;  par  Gyp.  Dessins  de  Bob, 
In-16,  Paris,  lib.  C.  Lévy;  Libr.  nouvelle. 
Notice  historique  sur  le  portrait  de  Monge 
placé  a  l'hôtel  de  ville  de  Beaune;  par 
Paul  Esdouhard.  In-18  Jésus,  Dijon,  imp. 
Darantiére. 
Causeries  sur  le  Salon  de  1888;  par  Ariste. 

In- 18,  Paris,  imprimerie  Gusset. 
Livret  officiel  du  Salon  de  la  Société  lyon- 
naise des  Beaux-Arts,  fannée,  1888.  lu- 12, 
Lyon,  librairie  Fournier. 
Salon  des  aquarellistes  français.  18SS.  Texte 
d'Eugène  Montrosier.  Grand  in-8",  Paris, 
libr.  Launette. 
Exposition   de   tableaux,    pastels,    dessins 
par  M.  Puvis  de  Chavannes,  dans  les  ga- 
leries Durand-Buel.  Préface  de  M.  Boger- 
Ballu.  In-S°,  Paris,  impr.  Dumoulin  et  Cic. 
Catalogue  illustré  du  Salon  de  1888.  Pein- 
ture et  sculpture.   In-8°,  Paris,  Baschet. 
Le  Musée  de  Montpellier;  par  Edouard  Bru. 
Deuxième    partie  :   les    Portraits    histo- 
riques. In-S",  Montpellier,  Hamelin. 
Les  Artistes   du  Nord  au  Salon   de   1888; 
par  Jules  Duthil.  Grand  in-16,  Lille,  imp. 
du  Nouvelliste. 
Catalogue   de   l'exposition  do  peinture  et 
sculpture,  à  Aix-les-Bains.  In- 12,  Aix-les- 
Bains,  impr.  Gérente. 
Société  des  amis  des  arls  du  déparlement 
de  Scine-et-Oise  Description  des  ouvrages 
de    peinture,    sculpture,    architecture, 
gravure,    miniature,    dessins  et    pastels 
exposés  dans  les  salles  du  Musée  de  Ver- 
sailles. In-12,    Versailles,  Cerf  et  fils. 
L'Auvergne  au  Salon  de  1888;  par  Gabriel 
Marc.  In-8",  Clcrmont-Ferrand,  imp.  Mont- 
Louis. 
Les  Sept  péchés  capitaux,  fresque  do  l'église 
de    la    Pommeraie-sur-Sévres    (Vendée); 
parX.  Barbier  de  Montault.  In-S",  Vannes, 
imp.  et  lib.  Lafolye. 
Le  Poitou  et  la  Saintonge  au  Salon  de  1SSS. 
Lettre  à  M.  Joseph  Berlhelé,  par  Léon  C. 
do    Béthcncourt.     In-S",     Saint-Maixent, 
imp.  Reversé. 
Un  portrait  de  Rubens  par  Van  Dyck;  par 
G.  Hipp.  In-S",  Paris. 
Tapicr  vergé.  Extrait  de  YArlitte,  octobre   1887. 


Art  of  Leller  Painting  inade  Easy.  By  J.  G. 

Badenoch.  In-8%  London,  Lockwood. 
Schools  and  Masters  of  Painting.  Wilh  an 

Appondix  on  the  principal   Galleries  of 

Europe,    lllustrated    by    A.   G.   Radcliffe. 

In-8°,  New-York,  Appleton. 
New  Gallery.  An  illuslralcrl  eatalu^ue,  wilh 

Fac-Similes   by   the    Artists.    Editcd   by 

Henry  Blackburn.  In-8",  London,  Chatto. 
Relazione  délia  Commissione  nominata  dal 

municipio  per  l'acquisto  degli  oggetti  del 

museo  Varni.  In-4>Genova,  Pagano. 
Decorationen   und  Malereien   von  Antoine 

Watteau.  In-fol.,  Berlin,  Wasmuth. 
Katalog    der    im    Germanischen    Muséum 

befindlichen  deulschen  Kupfersliche  des 

xvi  Jahrh;  von  M.  Lehrs.  ln-4",  Leipzig, 

Brockhaus. 
Cbronik   der    deutsclmationalen   Kunstgc- 

werlie-AussIellung  in  Mûnchen.  Ileraus- 

gegeben   von  P.  von  Salvisbcrg.  In-fol., 

Wion,  Bretzner. 
Officieller  Katalog  der  III.  internationalen 

Kunst-Ausstellung.  In-4%  Mûnchen. 
Officieller  Katalog   der    deutschnationalen 

Kunstgexverbe-Ausslellung   in   Mûnchen. 

In-8°,  Mûnchen. 
Le  Stadhouder  prince   Guillaume  II  et  sa 

fiancée  Henriette  Marie  Stuart.  Tableau 

du  musée  d'Amsterdam.  Eau-forte  d'après 

Van  Dyck,  par  Dake.  In-4%  Amsterdam, 

Buffa. 
Il  trittico  Malvagna  del  Museo  di  Palermo, 

Cenuo    critico-apologetieo    di    Giovanni 

Fraccia.  In-8°,  Bologna. 
Uaccolta  di    desegni  esistenti   nella  galle- 

ria  degli  Uffizi,  riprodolti  in  folotipia  per 

cura  dei  frateîli  Alinari.  In-fol.,  Firenze, 

tip.  dell'  Arte  délia  Stampa. 
Guide  de  la  galerie  royale  de  Venise,  avec 

notices  historiques  par  A.  Q.  In-8°,  Venise, 

Zanco. 
General  catalogue  of  the  national  Muséum 

of  Naples,  di   Ant.   Muro.  In-S",  Naples, 

Cosmi. 
Fùhrer  dureh  das  Muséum  Fridcricianum 

zu  Kasscl.  In  S",  Kassel.  Kay 
Der  Cicérone  in  der  Kônigl.  .Eteren   Pina- 

kolhekzu Mûnchen  In-8",  .Mûnchen,  llirth. 
Rigoni  Caesar.  Catalogue  of  the  royal  Uffizi 

Gallery  in  Florence.  In-8",  Florence,  prin- 

ted   by  the    Coopérative   Printing   Asso- 
ciation. 
Watteau.  Die  decorativen  Malereien,  Figu- 
rale  Scenen  mit  ornamentumrahmgne  im 

Style    des    XVIII    jahrh.    In-fol.,  Berlin, 
Glacsen. 


IV. 


SCULPTURE. 


Inauguration  du  monument  de  Gambella. 
In-1",  2  col.,  Paris,  lib.  Fiat. 
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Sculptures  d'Asi  alon  ;  par  Théodore  Rei- 
nach.  In-8»,  Versailles,  Cerf  el  lil-. 

Une  nouvelle  collection  du  Muséi  du  Lou 
viv  :  les  Statuettes  de  Mj  rino  :  pai 
M.  Maurice  Albert.  In  8",  Paris,  Chaix. 

Der  Orni sntstich  der  deutscben  Frûhre- 

naissancc. Von  A.  Lichtwark.  [n-8",  Ber- 
lin, Weidmann. 

Ein  romischor  Pflûger.  Vortrag  (lbor  einc 

unbeachtole   A.nlike    rômische    Mari ■- 

gruppe  ini  Bcrliner  Kôniglichon  Muséum. 
Von  I..  von  Rau .  In-l".  Frankfurl  A.  .M., 
Heinrich  Kellei'. 

Griechischen  grabreliefs  von  A.  Brucckner. 
In-8°,  Leipzig,  Freytag. 

V.   —  ARCHITECTURE, 

Eglise  (1')  Saint-Maurice  de  Reims,  son  ar- 
chitecture, ses  œuvres  d'art,  ses  inscrip- 
tions. ln-S",  Reims,  imp.  Monce. 

Notice  extraite  'lu  Répertoire  archéologique, 
publié  par  l'Académie  de  Reims.  Tirage  â  part, 
50  exemplaires. 

Habitations  particulières;  par  I'.  Planât. 
I"  série.  Hôtels  privés.  Grand  in-l'"  à 
2  col.,  Paris,  libr.  Dujardin  et  G". 

Brou  :  sa  construction,  ses  architectes,  sa 
valeur  comme  oeuvre  d'art;  par  Ch.  Jar- 
rin.  Suivi  d'une  biographie  d'Auguste 
Perrodin.  In-S",  Bourg,  imp.  Authier. 

Systomatiscb  geordnetes  Handbucli  der 
Ornaiiicnlik  ziini  Gobrauche  fftr  Muster- 
zeichner  Architekten.  Herausgegeben  von 
Franz  Sales  Meyer.  In-S",  Leipzig,  See- 

un. 

Seemans  Kunstgewerbîiche  Handbucher.  I. 

Monument!  architettonici  Sulmonesi  des 
ei-illi  e  illustrati,  dal  xiv  al  svi  secola. 
per  cura  di  P.  Piccirilli.  Iu-i',  Lancia.no, 
Carabba. 

Figiirliche  und  ornamentale  Décorations, 
motive  in  style  des  Rococo.  In-fol.,  Berlin, 
Claesen. 

Freie  Perspoktivo  von  C.  A.  V.  Peschka. 
In-8",  Leipzig,  Baum-Gartnor. 

Renaissance  und  Barock.  Einc  Unter- 
suehungen  iiber  Wcsen  und  Entstehung 
des  Barockstils  in  Italien.  Von  11.  Wôlf- 
llin.  In-8",  Miïnchen,  Ackcrmann. 

Vittorio    Trêves.    Arehitellura    Coinaeina. 

In-S".  Toi'ino,  Cainilla. 
Conférences   delà  Soe'été   d'arl    et   d'his- 

toire  du  diocèse  de  Liège.   In-S",  Liège, 

Demarteau. 
Contient  :  Notre  architecture  et  ses  juges,  par 

Ch.  Wilmart.  —  Les  Vêtements   liturgiques,  par 

I,.  Dubois. 

Qic  Architektur  der  Ronaisance  in  Toscana, 
nacli  den  Meistern  geordnet.  Texi  von 
11.  V.  Geymuller.  In-fol..  Munich. 

VI.   —  GRAVURE. 

Les  Graveurs  du  xix"  siècle.  Guide  de 
l'amateur    d'estampes    modernes;     par 


Henri   Beraldi     (Vil,    Gai  ai  ni  (Su 
In-8",  Pari-,  librairie  Conquet. 

Vieille,      vues      de      Moulin-      l\H',      Wll"     el 

xviii"  siècles);   par  Roger  de   Quiriclle. 

I m  ïs -,  ii  :;i  p.  ei  fac-similé  d'une  ancienne 

estampe  représentant  li   i  liâti  au 

Moulin-,  imprim.  Aui 
Trait/'  pratique  de  l'enluminure  di 

d'heures.   Par  Karl-Robcrl     lu  i 

lili.  Meusnicr. 
L'Exposil  ion  di      gra  te  dans 

la   gali  '  ie    de   Gi  u  jes    Petit,   pai    P 

Leprieur.  In-8»,  Paris. 
Ext  rail  de  VAi  lit  I  ,  déceml  re  1887. 
Maîtres  (les)  de  la  caricature  au  xix  >  siècle 

Notice  île  m.  Armand  Dayot,  illu  I 

nombreuses  vignettes  originales.   In-l1. 

Paris,  Quantin 
Beschrijvcnde  Calalof 

Portreten    van    Ncderlanders.    Bewerkl 

door  .1.  F.  Van  s ren    In-8  .  Amstei 

daoi,    F.   Muller. 

Quatre  siècles  de  grav sur  bois.  Publié 

par  Ci 'ges  llirili  et  Richard    Muther. 

In  r,  Munich,  Hirlh. 

Van  Someren.  Beschrij vende  catalogus  van 
gegraveerde  portretten  van  Nederlanders. 
Deel  1.  In  i",  Amsterdam,  F.  Muller. 

Aile  Handzcichnungcn   nach  den 

non  Kircliensclialz  d  si.  tlichai  Is  Ha 
kirchezu  Mùnchen.  Texl  von  L.  Gmelin. 
In-fol  .  Mùnchen,  Albert. 

New  Panorama  of  the  Rhine.  rn-fol.,  Leip- 
zig, Lesimple. 

Kritische  Verzeiclinisse  von  Werkcn  loi 
\  oi  i  ag.  Kupferstecher.  In-8°,  Hambui  g, 
Haendcke. 

Trésor  d( jnogrammes  pour  les  litho- 
graphes, graveurs,  dessinateurs,  etc  In  i  ■. 
Leipzig,  llcdelcr. 

Moderne  Kiinsl  in  Meistcrholzschnilten. 
ln-lol.,  Berlin,  Bong. 

Lucas  Van  Leyden.  Verzeichniss  seiner 
Kuplerstiehe.  Radirungen  und  Uolzscli 
nitte.  Von  Th.  Volbehr 

Voy.    :    Kritische    PcrreieAiiisi  H 

hervorrazeiider  Kupferstecher.  Band  IV. 
The  Art  of  wood-Engraving  in  Italj  m  ihe 

lil'teenlh  Century,  byFriedrich  Lippmann. 

English  Edition.  In-4».  London,  Quaritch. 
Béatrice  de  Cusance,  duchesse  de  Loi  i  etini 

id  aviu  ça  l'eau-forle  par  F.  Laguillermie, 

d'après   le  tableau    de  A.    Van  Dyck,  ap- 
partenant à  la  reine  d'Angleterre,  el  fai- 
sant partie  de  la    collection    du  : 
de  Windsor,  ln-lol.,  Paris.  Sedelmeyer. 

Unique  édition  île  ISS  épreuves  sur  parchemin 
signées  pai  le  graveur  el  portanl  le  timbre  *le 
contrôle  de  la  l'riutseller's  Issociatim  .le  Lon- 
dres. —  Prix  de  souscription  :  800  franc  s. 


VII. 


OUVRAGES   DIDACTIQUES. 


Cours  de  dessin  répondant  au  programme 
officiel  de  l'enseignement  du  dessin  dans 
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les  écoles  ;  par  Claude  Sauvageot.  In-16 
oblong,  Paris,  lib.  Delagrave. 

École  professionnelle  d'apprentissage  de 
dessinateurs-lithographes  appliquée  aux 
arts  et  à  l'industrie,  rapport  adressé  à 
M.  Pierre  Legrand.  Par  G.  Sanier.  In-8", 
Paris,  imprimerie  de  Soye  et  fils. 

Traité  pratique  de  gravure  en  demi-teinte 
par  l'intervention  exclusive  du  cliché 
photographique  :  parGeymet.  In-8°jésus, 
Paris,  Gauthiers-Villars  et  fils. 

Rapports  sur  les  musées  et  les  écoles  d'art 
industriel  et  sur  la  situation  des  indus- 
tries artistiques  en  Belgique  et  en  Hol- 
lande; par  Marius  Vachon.  In-8",  Paris, 
Quantin. 

Manuel  pratique  de  la  peinture  à  l'huile, 
par  Ernest  Hareux.  Paris,  lib.  Gay. 

Dictionnaire  de  l'ameublement  et  do  la 
décoration  depuis  le  xm"  siècle  jusqu'à 
nos  jours;  par  Henry  Havard.  T.  II  : 
D-H.  Grand  iu-8°  à  2  col,  1253  p.  avec 
grav.  Paris,  Quantin.  55  francs. 

Titre  rouge  et  noir. 
L'Enseignement  professionnel  des  Beaux- 
Arts  dans  les  écoles  de  la  ville  de  Paris  ; 
par  Gaston Gougny.  In-8°,  Paris,  Quantin. 
Le    Dessin   à   main   levée   en   trois  cours, 
conforme  aux  nouveaux  programmes  des 
écoles  primaires  (loi  du  28  mars  1882  et 
décret  du  31  décembre  1884)  ;  par  H.  Ni- 
net.  Paris,  libr.  Delagrave. 
Les  Arts  et  Métiers  illustrés  ;   par  Adolphe 
Bitard.  Grand  in  8»,   Paris,  lib.  J.   Rouff 
et  G'». 
Notions  de  dessin  à  main  levée  aux  élèves 
des  classes  élémentaires,  conformes  au 
programme  officiel  ;  par  II.  Gaussen.  Iu-8°, 
ïroyes,  lib.  Lel'èvre. 
Dictionnaire  des  antiquités  grecques  et  ro- 
maines d'après  les   textes  et  les  monu- 
ments.   Ouvrage    rédigé    par    une    so- 
ciété d'écrivains  spéciaux,  d'archéologues 
et  de  professeurs,   sous  la  direction   de 
MM.    CI).    Daremberg    et    Edm.    Saglio. 
In-i",  Paris,  Hachette. 
La  Peinture  décorative  en  France  du  xi"  au 
xvi"    siècle   :    par    P.    Gélis-Didot   et  H. 
Laffilée,    architectes.    In-f",   Paris,    imp. 
Motleroz  ;  libr.  des  Imprimeries  réunies. 
L'ouvrage  complel,  en  cinq  livraisons,  150 francs 
Cours   élémentaire    de    dessin    linéaire   et 
d'arpentage,  par  A.  Boyer.  In-12,  V  La- 
rousse et  C". 
Appel  d'un  artiste.    L'Art  et  ses   applica- 
tions  à  la   vie   morale,  intellectuelle  et 
matérielle.   Nouveau    système    de    cons- 
truction de  la  maison  de  l'homme;  par 
Clément   Boricheski.   In-12,   Paris,   Libr. 
universelle. 
Recherches  sur  la  porcelaine  ;  par  Ch.  Lauth 
et  G.  Dutailly.  In-8",  Paris,  impr.  Chaix. 
Publication  du  journal  le  Génie  civil. 


Note  sur  l'atelier  de  mosaïque  de  l'école 
professionnelle  des  jeunes  filles  de 
Saint-Denis  ;  par  M.  Guilbert-Martin. 
In-18,  Paris,  imp.  Levé. 

A  manual  of  Arfisfic  Anatomy:  by  J-C-L. 
Spartes.  In-4'\  London,  Baillière. 

Die  Technik  des  Aquarellmalerei  ;  von 
Ludwig  Hans  Fischer.  In-S",  Wien,  Cari 
Gerold . 

Anselini  Anselmo.  A  proposito  délia  clas- 
sificazione  dei  monumenti  nazionali  nella 
provincia  d'Ancona.  In-8",  Foligno,  To- 
massini. 

Edizionè  di  soli  200  esemplari. 

Die  Sclmle  Marlin  Sehongauers  ara  Oberr- 

hein;  von  D.  Burckhardt.   In-8°,   Bazel, 

Schneider. 
Die  Kunst  fur   Aile.   Hrsg.  von   F.   Pecht. 

Dritte     internationale    und     Jubilâums- 

kunst.-Ausstellung  Mûnchcn.  In-4",  Mùn- 

chen . 
Anleitung  zur  Pastell-Malerei  und  ùber  die 

Stellung  der  Photographie  zur  Malerei. 

In-8°,  Leipzig,  Wolf. 

VIII.  —  NUMISMATIQUE. 

Description  historique  des  monnaies  fran- 
çaises, gauloises,  royales  et  seigneuriales, 
donnant  un  aperçu  des  prix  à  chaque 
numéro.  T.  I.  In-18,  Paris,  imp.  Noizelte; 
l'auteur,  48,  quai  des  Orfèvres. 

Monnaies  bretonnes  et  françaises  du  xiv"  el 
du  xv°  siècle  trouvées  à  Visseiche  (Me- 
ut Vilaine);  par  l'abbé  Ch.  Robert.  In-8*, 
Rennes,  imprimerie  Catel. 

Des  monnaies  d'or  au  nom  du  roi  Théo- 
debert  I".  Deuxième  mémoire  :  De  l'or- 
ganisation de  la  fabrication  des  mon- 
naies dans  l'Austrasio  propremenl  dite 
sous  le  règne  de  ce  prince  ;  par  M.  De- 
loche.  In-4",  Paris,  Imp.  nationale. 

Recherches  d'épigrapbie  et  de  numisma- 
tique. Par  V.-J.  Vaillant.  Grand  in-8", 
Arras,  imp.  de  Sède  et  C". 

Publication  de  la  commission  départementale  des 
monuments  historiques  du  Pas-de-Calais. 

Répertoire  des  sources  imprimées  de  la 
numismatique  française  ;  par  Arthur 
Engel,  et  Raymond  Serrure.  In-8°,  Paris, 
libr.  Leroux. 

IX.  —  PHOTOGRAPHIE. 

Bulletin  de  la  Société  de  photographie  du 

Nord  de  la  France  (2"  année).   Douai,  au 

Musée,  1  vol.  In-8U. 
L'Art  de  retoucher  en   noir  les  épreuves 

positives  sur  papier  ;  par  C.  Klary.  In-18 

jésus,  Paris,  Gauthier-Villars. 
Procédés    photographiques    aux    couleurs 

d'aniline,    application    sur   vitraux,   sur 

nacre  et  sur  ivoire  ;  par  Geymet.  In-18 

jésus,  Paris,  Gauthier-Villars. 

Bibliothèque  photographique. 


BULLETIN   BIBLIOGRAPHIQUE. 
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Lii  Photographie,  Iraité  théorique  el  pra- 
tique; pur  A.  Davanne.  T.  Il  :  Épreuves 
positives  aux  sels  d'argent,  In-8*,  Paris, 
Gauthior-Villars. 

La  Photographie  el  ses  applications  aux 
sciences,  aux  arts  el  à  l'industrie  ;  par 
Julien  Lefèvre.  In-16,  Paris,  librairie  J.-B. 
Baillière  el  (ils. 

Guide  de  l'amateur  photographe  ;  par 
C.  Klary.  In-12,  Paris,  Marpon  et  Flam- 
marion. 

Guide    du    photographe  et    de   L'amateur 

photographe;   par  1'.   Fabre  I) rgue. 

Grand  in-iii,  Paris,  libr.  Tignol. 

La  Photographie  dans  les  arts,  les  sciences 
et  l'industrie;  par  Albert  Londe.  In-18 
jésus,  Paris,  Gauthier-Villars. 

A  History  of  Photography.  Written  as  a 
Practical  Guide1  and  an  Introduction  to 

ils     lalesl     Développe nls  ;     by  W.-.I. 

Ilarrisson.  In-S°,  London,  Trùbner. 

Thephotographieinstructor  for  the  practical 
Pothographer  and  amateur;  by  W.  Lin- 
ColnAdams.  In-8".  New-York,  Scovill. 

Beginner's  guide  to  Photography,  Showing 
How  to  Buy  a  Caméra  and  Ilow  to  Use 
it.  In-8",  London,  Perken. 

X.  —  CURIOSITÉ. 

Les  armes  de  la  maison  de  Neuchâtel. 
Reproduit  du  Musée  Neuchâtelois.  Par 
Jean  Grellet.  In-fol.,  Neuchâtel,  Wolfrath. 

Armenanlc.  Meinorie  d'Arte.  In-8°,  Roma, 
Vercellini. 

L'arto  ceramica  ail'  esposizione  di  Venezia. 
Relazione  di  Navelli.  In-8»,  Roma,  Botta. 

Aeltere  Silberarbeiten  in  denKônigl.  Samm- 
lungen  zu  Cassel;  von  C.  A.  von  Drach, 
in-fol.,  Marburg,  Elwert. 

La  Biblioteca  artistica.  Vol.  I.  Roma,  in-4", 
Tip.  Aldina. 

Le  Costume  rustique  vosgien  ;  par  Gaston 
Save.  In-8",  Saint-Diô,  imprimerie  Hum- 
bert. 

La  Décadence  esthétique.  1  :  L'Art  ochlocra- 
tique;  Salons  de  18S2  et  de  1883;  par 
Joséphin  Péladan.  Avec  une  lettre  de 
Jules  Barbey  d'Aurevilly  et  le  portrait  de 
l'auteur  héliogravé  par  Dujardin.  In-8", 
libr.  Dalou. 

Catalogue  et  notice  raisonnée  sur  les 
faïences  de  sa  collection  ;  par  Emile 
Cussac,  conservateur  du  Musée  de  céra- 
mique. In-i",  Lille,  imprim.  Danel. 

L'Hôtel  Drouot  et  la  Curiosité  en  1886-1887  ; 
par  Paul  Eudel.  Avec  une  préface  par 
Octave  Uzaune.  In-8»,  Paris,  lib.  Charpen- 
tier et  C". 

Hottenroth.  I  costumi,  gli  slrumenti,  gli 
utensili.  le  armi  di  tutti  i  popoli  antichi 
e  moderni.  Traduzione  italiana  del  prof. 
G.  J.  Mcndel.  In-i».  Roma,  Mendel. 


Kurzgefasster    Verzeichniss    der   Original 

Aufnahmen  von  Goelhe'e  Bildaniss  ;  von 

t    Zarncke.  In-8»,  Leipzig,  Birzel. 
L'Orfèvrerie,  discoure  de  réception 

démii    di      i     - 

de  Lyon;  par  m.  Armand  Calliat.  In-8», 

Lyon,  imp.  Plan. 
Monographie  des   sceaux  de  Verdun,  avec 

les  documents  inédits  qui  b'j  rapportent  - 

par  Pierre  Dony.  In  i-,  Verdun,  imp.  el 

lil>.  Laurent. 
1  illv   rouge  el  i firf   ixemploirei  sur 

papier  de  Hollande  uuméroU  ilb  ,„.   n 

dans  le  connn-n 

Le  Musée  secret  de  la  caricature;  pai 
Cliampllcury.  In-18  Jésus,  librairie  Dentu. 

Le  Nu  au  Salon  de  1888  ;  par  Armand  Bil- 
vestre.  In-8°,  Paris,  lib.  Bernard. 

Les  Origines  de  l'orfèvrerie  cloisonnée.  Re- 
cherches sur  les  divers  genres  d'inscrus- 
talion,  la  joaillerie  et  l'ait  des  métaux 
précieux;  par  Charles  de  Linas.  T.  III. 
Grand  in-8",  Paris,  librairie  Didron. 

Recueil  de  peintures  et  sculptures  héral- 
diques ;  par  Paul  Chardin.  In-8",  Paris, 
lib.  Champion. 

A.  Borzelli.  Ricordi  d'arte.  In-8*.  Casal- 
bordino,  de  Aicangelis. 

Reminiscenze  artistiche,  di  Em.  Valle.  In-8", 
Vincenza. 
Perle  aozze  di  Giuseppe  li<>i  cor,  giaa  Fog 

Romische  Mosaïken  ans  Trier  und  dessi  n 
umgegend.  von  J.  N.  V.  Wilmowsky. 
In-fol.,  Trier,  Lintz. 

Roman  Literature  in  relation  to  roman 
Art.  ;  by  Robert  Burn.  In-8",  London, 
Macmillan. 

Sigillographie  des  seign s  de  Laval    1093- 

1605)  ;  par  Bertrand  île  Broussillon  el 
Paul  de  Farcy.  In-8°,  Mamers,  Fleurj  el 
Daugin. 

Sceaux  gascons  du  moyen  âge  (gravures 
cl  notices),  publiés  pour  la  Société  histo- 
rique de  Gascogne  par  la  commission  des 
archives  historiques.  In-8".  Paris,  libr. 
Champion. 

Les  Zigzags  d'un  curieux.  Causeries  sur 
l'ail  des  livres  et  la  littérature  d'art  :  par 
Octave  Uzanne.  In-8°,  Paris,  Quantin. 

XI.  —  BIOGRAPHIES. 

Notice  sur  M.  AHVed  Armand,  architecte; 
par  Georges  Duplessis.  In-t°.  portrait 
gravé  par  Cli.  Bellay,  d'après  Alex.  Ca- 
banel.  Paris,  imprim.  Pion'. Nourrit  el  C>°. 

L'art  et  les  artistes  du  Jura  Bernois,  par 
S.  Schwab.  In-8",  Bern,  Schmid. 

Histoire  des  quatre  grands  peintres  de 
l'École  espagnole,  liiliera.  Zurbaran,  Ve- 
lasquez.  Murillo,  accompagnée  do  notices 
sur  leurs  principaux  élèves;  par  E.  de 
Lalaing,  ln-8",  Paris,  Lefort. 
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Les  Vernel  (Joseph,  Carie  et  Horace),  Géri- 
cault  et  Delaroche,  peintres  de  l'École 
française;  par  Edouard  de  Lalaing.  In-8", 
Paris,  Lefort. 

Watteau  et  Grcuze,  peintres  <lo  l'École  fran- 
çaise. Par  Edouard  île  Lalaing.  In-8°, 
Paris,  Lefort. 

Quelques  notes  inédites  sur  les  artistes 
bernayens.  Peintres  et  tailleurs  d'images 
du  xvii'  siècle;  par  V.  E.  Veuclin.  In-8», 
Bernay,  imp.  Veuclin. 

Le  Graveur  François  Briot,  bourgeois  de 
Montbéliard,  analyse  d'une  étude  de 
M.  Alexanilre  Tuetey;  par  Auguste  Cas- 
tan.  ln-8°,  Besancon,  imp.  Dodivers. 

Nicolas  Bideau,  sculpteur  et  médailleur  à 
Lyon  (1622-1692);  par  M.  Natalis  Rondot, 
In-S°,  Lyon,  impr.  Mougin-Rusand. 

Biographie  d'Alpbonso  Colas,  peintre  d'his- 
toire, né  le  2i  septembre  1818,  mort  le 
M  juillet  1887.  Catalogue  de  ses  œuvres 
exposées  au  palais  Rameau  (avril  1888). 
In-18  jésus,  Lille,  imp.  Danel. 

Charles  Claudot,  décorateur  lorrain  (1733- 
1806);  par  Gaston  Save.  In-8»,  Nancy, 
Wiener. 

Tiré  à  100  exemplaires.  Extrait  de  la  Lorraine 
artiste- 

Agnoletti.  Antonio  Canova;  elogio  recitato 
nel  tempio  di  Possagno.  In-S°.  Treviso, 
Mander. 

Honoré  Daumicr,  l'homme  et  l'œuvre;  par 
Arsène  Alexandre.  In-4°,  Paris,  lib.  Lau- 
rens. 

11  a  été  tiré  de  c^t  ouvrage  12  exemplaires  sur 
chine,  numérotés  de  1  à  12,  et  18  ex.  sur  hollande, 
numérotés  de  1  à  18. 

Honoré  Fragonard.  Sa  vie,  son  temps,  son 
œuvre. Par  le  baron  Roger  Porta  lis.  In-fol., 
Paris,  Rothschild. 

Giroust  (Antoine1,  peintre  d'histoire  de 
l'ancienne  Académie,  étude  biographique 
(1783-1817);  par  E.  S.,  petit-neveu  du 
peintre.  Grand  in-S°,  Pontoise,  imp.  Paris. 

Notice  biographique  de  Jean-Cbarles  Geslin, 
architecte,  peintre  et  archéologue.  Par 
Emile  Clairin.  In-8°,  Yitry-le-François, 
imp.  Pessez  et  C'°. 

Giorgio  Giuliani  e  la  Scuola  Guidesca,  mc- 
moria  di  Franci  Mario.  In-8»,  Roma, 
Forzani. 

Notice  sur  Eugène-André  Oudiné,  sculpteur 
et  graveur  en  médailles;  par  Auguste 
Flandrin.  In-8",  Paris,  imp.  Pion. 


l'u  peintre  bas-alpin  oublié  :  Paul  du  Quey- 
lar;  par  G.  Aubin.  In-S",  Digne,  impr. 
Chaspoul. 

G.-B.  Perini.  Délia  vita  e  délie  opère  di 
Francosco  Novelli.  In-S°,  Venezia,  Cor- 
della. 

Conférence  publique  sur  Henri  Regnault  ; 
par  A.  Bécanier.  In-8»,  Moulins,  imp. 
Charmcil. 

Louis  de  Ronchaud.  poète,  archéologue  et 
critique  d'art;  par  Edouard  Besson.  In-8", 
Besançon,  imp.  Dodivers  et  C'c. 

Tylmann  Riemenschneider  (1460-1531);  von 

,  Cari  Stroit.  In-fol.,  Berlin,  Wasmuth. 

Emile  Vernieiy peintre  et  lithographe;  par 
Charles  Beauquier.  Avec  un  portrait  par 
Achille  Billot.  In-8",  Lons-lo-Saunier,  imp. 
et  lib.  Mayet. 

Le  Peintre  Adrien  Van  der  Kabel  et  ses 
contemporains,  discours  de  réception  à 
l'Académie  de  Lyon,  prononcé  clans  la 
séance  publique  du  20  décembre  1 S87  : 
par  M  Raoul  de  Cazenove.  In-8»,  Lyon, 
imp.  Pion. 

Etudes  sur  les  peintres  lyonnais  au  xvn"  siè- 
cle :  le  peintre  Van  der  Kabel  et  ses  con- 
temporains, avec  le  catalogue  de  son 
œuvre  peinte  et  gravée  (1631-1705);  par 
Raoul  de  Cazenove.  In-8»,  Paris,  lib. 
Rapilly. 

Lucas  Van  Leyden.  Verzeiehniss  seiner 
Kupferstiche ,  Radirungen  und  Holzs- 
chnitte  von  Dr.  Th.  Volbehr.  In-8°,  Ham- 
burg,  Haendcke. 

Tome  IV  de  :  Kritische  Verzeicknisse  von  wrken 
kervorragender  Kupferstecher. 

Paul  Véronèse;  par  Charles  Yriarte.  In-4°, 
Paris,  libr.  de  l'Art. 

Paolo  Veronese  sua  vita  e  sue  opère.  Studi 
di  Pietro  Caliari,  In-4»,   Roma,  Forzani. 

XII.  —  PÉRIODIQUES  NOUVEAUX. 

Artistic  Japan.  A  Monthly  illustrated  Jour- 
nal of  Arts  and  Industries.  In-4°,  London, 
Low. 

Angers  artiste.  lro  année.  N»  1.  In-8»  i  2  col., 
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Johansen;  Marie  avec  l'Enfant,  par  M.  Paulsen  ;  Illustration  pour  les 
Contes  d'Absjdrnsen,  par  M.  Werenskiold ;  Un  enterrement  de  paysan, 
par  M.  Werenskiold;  Dessin  du  même  pour  les  Contes  d'Absjôrnsen, 
en  cul-de-lampe  :  dessins  des  artistes  gravés  en  fac  similé  ....     388  a    404 

La  Vierge  et  l'Enfant  Jésus,  peinture  de  la  fin  du  xv°  siècle  (Église  de  Saint- 
Pierre  du  Martray,  à  Loudun);  Portrait  du  roi  René,  en  cul-de- 
lampe   407  et    408 

Leltre  P,  Encadrement,  Proba,  Cassandra  Fidelis.  Blanche-Marie  Visconti, 
Ginevra  Sforza,  Damisella  Trivulzia  :  gravures  sur  bois  tirées  du  «  De 
Claris  Mulieribus  ».  imprimé  a  Ferrare  en  1497;  .Naissance  de  Sainl 
Jérôme,  gravure  des  «  Epîlres  de  Sainl  Jérôme  ».  imprimées  à  Ferrare 
en  1497 416  à    431 
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Encadrement  d'après  Cochin 441 

Le  Rhinocéros,  par  Albert  Durer;  Sainte  Catherine,  par  Le  Parmesan  (plan- 
ches de  dessin  pour  des  gravures  publiées  en  camaïeu)  ;  La  Fermière, 
gravure  en  manière  de  crayon  par  Demarteau  d'après  Huet  (planche  de 
dessin) : 445  à    453 

La  Fermière,  gravure  en  manière  de  crayon  par  Demarteau  d'après  Huet  ;  fac- 
similé  gravé  et  imprimé  en  couleurs  par  M.  Gillol  ;  planche  tirée  hors  texte.     454 

Trésor  de  Saint-Marc,  à  Venise  :  —  Calice  byzantin  en  verre;  Id.  en  agate, 
monture  émaillée;  Id.  en  cristal  de  roche  et  argent  émaillé;  Id.  en  sar- 
donyx.  Dessins  de  M.  Henry  Guérard 459  à    467 

OEuvres  de  Rude  :  Achille  trempé  dans  le  Styx,  bas-relief  de  Tervueren,  en 
tête  de  page;  La  Navigation,  bas-relief  au  Palais  Royal  de  Bruxelles,  en 
lettre;  Achille  se  voyant  enlever  Briseïs,  Premiers  exploits  d'Achille  cl 
Achille  traînant  le  cadavre  d'Hector,  bas-reliefs  de  Tervueren;  Génie  en 
marbre  tenant  un  cadran  (Palais  des  États-Généraux  à  Bruxelles),  en 
cul-de-lampe 469  à    494 

Le  Départ,  eau-forte  de  M.  Géry  Biehard,  d'après  le  groupe  de  Rude  à  l'Arc 
de  Triomphe;  gravure  tirée  hors  texte 478 

Portrait  de  Charles-Quint  jeune  (face  et  profil),  buste  polychrome  en  terre 
cuite  au  Musée  archéologique  de  Bruges;  héliogravure  de  M.  Dujardin, 
gravure  tirée  hors  texte 499 

Hector  Berlioz,  vers  1839,  d'après  une  miniature  de  P.  de  Pommaurne  ;  Paga- 
nini,  1839,  d'après  une  lithographie  de  Julien  ;  La  mort  d'Ophélie,  por- 
trait idéal  de  miss  Smithson,  d'après  une  lithographie  (gravures  emprun- 
tées au  «  Berlioz  »  de  M.  Ad.  Jullien) 502  à    505 

Reliure  du  xvi°  siècle,  en  veau  brun  et  argent  ciselé  (collection  de  M.  Ch. 
Cousin);  chromolypic  L.  Danel,  gravure  tirée  hors  texte 506 

Bois  empruntés  à  diverses  publications  des  librairies  Hachette,  Didol, 
Quantin  et  Decaux  : 

—  Tôles  d'anges,  par  Agostino  di  Duccio  (église  Saint-Bernardin  à  Pérouse), 
en  bande  de  page;  Archer  vénitien,  en  lettre;  Types  de  Dames  Maliennes 
du  xve  siècle,  d'après  Piero  délia  Franccsca  (église  Saint-François  à  Arezzo)  ; 
Médaillon  d'Àlberli,  par  lui-même,  bronze  du  Musée  du  Louvre.     510  à    512 

—  Fenèlre  de  la  Sainte-Chapelle  à  Paris,  en  lettre;  Dans  la  loge  du  Prix  de 
Rome  ;  Plat  de  Bernard  Palissy;  Jéhovah.  tète  de  page,  par  M.  H.  Lévy; 
Cul-de-Jampe,  par  M.  Lœvy 514  à    519 
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